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PRÉFACE 


IE  CULTE  du  Beau  doit  occuper  une  large  place  dans  la  vie, 
^  car  l'humanité  a  toujours  vécu  en  grande  partie  d'art. 

Quoi  du  reste  de  plus  noble  et  de  plus  réconfortant  ? 

Etrangère  —  sinon  même  dédaigneuse  —  à  tout  ce  qui 
divise  les  hommes,  la  religion  de  l'Art  présente,  parmi  cent 
avantages,  celui  de  faire  diversion  aux  affaires  dont  la 
préoccupation  tend  hélas  !  à  dénaturer  notre  esprit  national 
et  à  nous  détourner  du  mouvement  intellectuel. 

Elle  lutte  contre  l'envahissement  de  l'industrialisme  à 
outrance  qui  souille  tout  ce  qu'il  touche  et  devient  un 
danger  pour  la  Belgique  suffisamment  prospère  au  point  de 
vue  matériel.  Elle  élève  nos  idées,  épure  nos  goûts,  déve- 
loppe le  respect  d'un  passé  glorieux,  nous  rapproche,  nous 
unit  et  synthétise,  en  somme,  la  plus  haute  expression  du 
patriotisme. 

Cultiver  cet  élan  est  un  devoir. 


On  ne  conteste  plus  notre  hégémonie  dans  les  arts  aux 
différentes  époques  de  l'histoire.  C'est  une  force  qui  relève 
du  génie  de  notre  race  et  c'est  aussi,  indubitablement,  le 
patrimoine  qui  a  le  mieux  contribué  à  établir  notre 
renommée  mondiale. 

Cependant,  quoique  sensible  au  beau  sculptural,  pictural 
ou  architectonique,  quoique  consciente  et  reconnaissante  du 
lustre  que  nous  ont  donné  les  merveilleux  artistes  qui 
œuvraient  sous  les  ducs  de  Bourgogne,  Charles-Quint  et  les 
archiducs  (depuis  les  Sluter,  les  Beauneveu  et  les  van  Eyck 
jusqu'à  Rubens,  Jordaens  ou  van  Dyck  en  passant  par  les 
van  der  Weyden,  les  Memling,  les  Quentin  Metsys,  les 
Floris,  les  Collin,  les  Breughel  et  les  Teniers,  sans  compter 
les  modernes  tout  aussi  illustres  :  Constantin  Meunier,  Paul 
De  Vigne,  Dillens,  Henri  De  Braekeleer,  Alfred  Stevens, 
Leys,  Artan,  Verwée,  Verstraete...),  la  Belgique  est  restée 
longtemps  trop  indifférente  à  la  vie  de  ses  meilleurs  artistes. 
La  France  et  l'Allemagne  nous  ont  devancé  dans  la  mani- 
festation de  l'intérêt  auquel  ont  droit  les  maîtres  de  l'art  et 
pourtant  leurs  critiques,  leurs  poètes,  leurs  écrivains  ont 
souvent  procuré  les  faveurs  de  la  gloire  à  des  artistes  qui  ne 
valent  pas  toujours  ceux  que  nous  pouvons  revendiquer. 

Ayons  le  courage  de  l'avouer,  en  certains  centres  de 
notre  pays,  cependant  petit,  on  connaît  à  peine  nos  grands 
artistes  ! 

Et  sous  ce  rapport  la  Wallonie  est  plus  coupable  que 
les  Flandres.  Est-ce  dire  que  le  sens  des  arts  plastiques, 
sans  la  possession  duquel  l'homme  n'est  pas  complet,  est 
moins  accusé  ou  inné  chez  les  Wallons  que  chez  les 
Flamands  ? 


La  question  est  délicate.  Ce  qui  est  évident,  c'est  que 
certains  centres  wallons  sont  plus  ignorants  des  choses 
de  l'art  que  la  majorité  des  milieux  flamands. 

Une  simple  mise  au  point  suffirait  cependant  pour  écarter 
cette  infériorité  !  Et  c'est  ce  que  l'auteur  du  livre  que  nous 
présentons  ici  a  cherché  à  faire. 

Il  a  estimé,  avec  raison,  que,  dans  les  deux  parties  du 
pays,  le  génie  de  la  race  en  matière  d'art  ne  diffère  que  par 
le  degré  de  culture  et,  faisant  œuvre  d'utile  vulgarisation,  il 
s'est  proposé  d'éveiller  certains  Wallons  au  sens  du  Beau  en 
leur  présentant,  entourés  de  leurs  œuvres  de  prédilection, 
une  série  de  nos  plus  célèbres  artistes  :  Constantin  Meunier, 
Claus,  Courtens,  Lambeau,  Verhaeren,  etc. 

Ecrit  sur  l'autel  du  Beau,  ce  modeste  livre  vient  à  son 
heure  en  ce  sens  que  la  nation,  sous  prétexte  de  prospérité 
individuelle,  d'expansion  et  d'industrialisme  semble  glisser, 
nous  le  répétons,  sur  la  pente  du  matérialisme  bourgeois, 
commercial,  financier  et  marchand. 

La  prospérité  d'un  pays,  son  rang  et  sa  place  dans 
l'humanité,  ne  se  déterminent  pas  d'après  le  nombre  des 
écus  d'or  que  possèdent  ses  parvenus  de  l'arrivisme. 

M.  Tombu  a  parfaitement  compris  cette  vérité  et  c'est 
pourquoi  son  travail  mérite  de  fixer  l'attention. 

Assurément  son  livre  :  les  Peintres  et  Sculpteurs  belges 
à  l'aube  du  XX^  siècle,  n'est  pas  le  premier  qui  ait  été 
écrit  sur  un  sujet  identique,  mais  ce  n'est  pas  avec  une 
seule  pierre  qu'on  élève  les  grands  édifices. 

Assurément  aussi  ce  livre  ne  comporte  l'étude  que  d'un 
nombre  limité,  trop  limité,  d'artistes  et  il  n'est  même  pas 
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inédit  puisque  la  majeure  partie  de  ses  monographies  ont 
déjà  paru  dans  L'Essor  de  Huy,  mais  cela  ne  l'empêche  pas 
de  bien  répondre  à  son  but,  ni  d'être  sincère,  simple  et  bon. 
Au  surplus,  il  détient  un  record,  celui  de  la  modicité  du  prix 
et  ce  détail  n'est  pas  à  négliger  lorsqu'il  s'agit  d'un  ouvrage 
de  vulgarisation. 

Quant  au  plan  développé  par  l'auteur,  il  est  très  simple. 
M.  Tombu  s'est  borné  à  une  série  de  monographies- 
interviews  oîi  les  traits  les  plus  saillants  de  la  physionomie 
de  nos  principaux  artistes  se  détachent  lucides  et  précis. 

Cette  méthode  n'a  pas  non  plus  le  mérite  de  la  nouveauté. 
Nombre  d'écrivains  français  l'ont  appliquée  et  notamment, 
déjà  en  1855,  Théophile  Silvestre,  dans  un  recueil  d'«  Etudes 
d'après  nature  »  où  il  étudie  la  personnalité  d'une  douzaine 
de  maîtres  d'exception,  parmi  lesquels  Eugène  Delacroix, 
Courbet,  Decamps  et  Corot. 

Or,  dans  l'introduction  de  cet  ouvrage,  devenu  rare, 
l'éminent  littérateur  et  journaliste  français  a  exprimé  des  idées 
restées  d'actualité  :  «  Regrettons,  a-t-il  dit,  qu'à  toutes  les 
époques  il  ne  se  soit  pas  trouvé  pour  écrire  l'histoire  des 
artistes  un  observateur  vivant  au  milieu  d'eux  et  notant 
jour  par  jour  leurs  sentiments,  leurs  opinions  et  leurs 
procédés.  Les  idées  prises  au  vol  dans  la  causerie  des  maîtres 
et  fixées  dans  un  livre  seraient  pour  nous  et  pour  nos 
neveux  autant  de  leçons  que  les  hypothèses  et  les  théories 
de  la  critique  ne  remplaceront  jamais.  » 

Cela  est  vrai  —  tout  au  moins  jusqu'à  un  certain  point... 
car  il  est  parfois  prudent  de  se  défier  de  certaines 
confessions  ! 
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Pour  mieux  expliquer  leurs  idées,  pour  leur  donner  du 
ton  et  du  pittoresque,  les  artistes  exagèrent  parfois  la  portée 
des  mots.  Il  est  bon  d'être  prévenu...  D'autre  part  leurs 
opinions  dépassent  souvent  aussi  la  mesure.  Un  tel  trouve 
sublime  ce  qui  ne  dépasse  guère  le  niveau  moyen.  Tel  autre, 
au  contraire,  critique  ce  qui  est  absolument  beau.  Ce  sont 
là  phénomènes  de  l'expression  de  l'individualité  et  il  y  a  une 
limite,  a  dit  Guyau,  oîi  l'art  devient  de  la  divagation,  une 
divagation  d'ailleurs  parfaitement  sincère. 

Nous  parlons  par  expérience,  ayant  nous-même  adopté 
la  méthode  des  interviews  pour  l'un  de  nos  ouvrages. 

Elle  a  ses  défauts  et  ses  qualités,  mais  il  dépend  de  la 
perspicacité  de  l'auteur  de  rester  dans  le  juste  milieu. 

Et  d'ailleurs,  tout  bien  considéré,  qu'importent  les  exagé- 
rations possibles,  voire  même  les  erreurs,  si  les  faits  ou 
anecdotes,  mots  ou  propos  qu'elles  mettent  en  lumière  ont 
de  l'intérêt,  de  la  saveur  ou  de  l'accent.  L'histoire  ne  vaut 
pas  toujours  la  fable  ! 

Ce  qui  est  certain,  c'est  que  la  méthode  des  interviews  et 
de  la  visite  aux  ateliers  permet  de  dégager  des  vérités,  des 
aperçus  et  des  rapprochements  étrangers  à  toute  autre. 
Il  est  utile  de  laisser  parler  les  artistes  ou  plutôt  de  les  amener 
à  répondre  à  une  série  de  questions,  méthodiquement 
amenées  et  relatives  aux  traits  dominants  de  leur  vie,  à  la 
manière  dont  ils  développent  leur  «  sens  de  l'art  »  et  à 
la  façon  dont  ils  comprennent  les  difficultés  de  la  technique. 
Il  est  surtout  intéressant  de  percevoir  au  vol  de  l'impro- 
visation les  éclairs  qui  illuminent  parfois  le  tréfonds  de  leur 
pensée  et  il  est  utile  de  contribuer  à  faire  accuser  ou 


comprendre  l'art  en  laissant  parler  ceux  qui  ont  voué  leur 
vie  à  son  sacerdoce. 

En  somme  le  rôle,  si  délicat,  de  la  critique  contemporaine 
doit  se  borner  à  suivre  plutôt  qu'à  guider  les  artistes.  11  ne 
faut  plus  leur  appliquer  certaines  règles  toutes  faites,  mais 
chercher  à  dégager  celles  qu'ils  ont  appliquées.  Nous 
devons  étudier  leurs  œuvres  le  scalpel  à  la  main  afin  de 
savoir  ce  qu'elles  valent  et  nous  ne  pouvons  pas  exiger 
qu'elles  disent  tout  ce  que  nous  voudrions  leur  voir  exprimer. 

D'ailleurs  M.  Tombu  n'a  pas  cherché  à  faire  œuvre  de 
critique.  11  a  moins  expliqué,  en  somme,  la  personnalité  des 
artistes  à  l'individualité  desquels  il  a  limité  son  choix, 
qu'essayé,  avec  succès,  d'en  faire  entrevoir  le  charme  ou 
l'originalité. 

Son  livre  s'adresse  donc  moins  aux  gens  de  lettres  qu'au 
public  qui  y  trouvera  beaucoup  à  glaner,  soit  pour  se 
faire  une  opinion  sur  la  valeur  d'un  maître  dont  il 
soupçonne  la  célébrité,  soit  pour  arriver  à  donner  un  «  état 
civil  »  à  des  œuvres  qu'il  possède,  veut  étudier  ou  désire 
acquérir. 

Le  but  visé  par  l'auteur  a  été  atteint  ;  son  livre  a  une 
signification  et  répond  à  une  volonté. 

Ed.-L.  de  TAEYE. 
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LEON    HERBO 


D'UN  caractère  jovial  et  bon  enfant,  aimant,   en  vrai  fils  du 
Tournaisis,  la  zwanze  et  la  bonne  chère,   Léon   Herbo 
est   celui  de  nos  portraitistes    dont  la  vogue  est  la  plus 
grande  et  le  nom  le  plus  populaire! 

Mais  si  son  cœur  d'or  a  suffi  à  le  faire  apprécier  dans  son 
entourage  immédiat,  c'est  à  la  richesse  de  sa  palette,  à  la 
virtuosité  de  son  faire  et  à  son  talent  de  physionomiste  sincère 
et  attentif  qu'il  doit  sa  renommée  dans  le  pays  entier  et  bien 
au-delà  des  frontières! 

Léon  Herbo  est  né  près  de  Tournai,  à  Templeuve,  en  1851. 
C'est  dans  cette  dernière  ville  qu'il  commença  ses  études  avec 
Legendre.  prix  de  Rome,  lequel  rentrant  de  son  voyage  en  Italie, 
venait  de  prendre  la  direction  de  l'Académie  des  Beaux-Arts. 
Après  avoir  fait  tous  ses  cours  à  cet  établissement,  il  passa  à 
l'Académie  de  Bruxelles,  où  il  eut  Stallaert,  Alexandre  Robert 
et  Van  Severdonck  comme  professeurs. 

Dès  l'abord,  le  jeune  Wallon  montra  de  brillantes  dispo- 
sitions et  remporta  bientôt  les  plus  hautes  distinctions.  Heureuses 
promesses  que   l'avenir  devait   pleinement  ratifier! 

Après  s'être  adonné  pendant  quelque  temps  au  «  genre  », 
Herbo  se  consacra  définitivement  au  «  portrait  ».  Grâce  à  l'étendue 
de  ses  connaissances  anatomiques  et  surtout  au  précieux  don 
qu'il  possède  de  pouvoir  scruter  son  modèle,  dont  aucun  détail 
d'expression  ne  lui  échappe,  il  acquit  sans  tarder  une  réputation 
qui  ne  fait  que  grandir  en  Belgique  et  à  l'étranger.  Son  atelier 
voit  bientôt  défiler  une  foule  de  personnages  de  marque  : 
ministres,  généraux,  hauts  dignitaires  ecclésiastiques  et,  ce  qui 
ne  contribue  pas  pour  peu  à  affermir  la  renommée  d'un  talen- 
tueux «  interprète  de  la  figure  humaine  »,  quantité  de  jolies 
dames  du  plus  grand  monde! 


Une  ancienne  toile,  —  impression  prise  sur  nature  il  y  a 
quelque  vingt  ans,  —  est  sur  le  chevalet.  L'excellent  artiste  veut 
la  «  reprendre  »  et  il  l'attaque  bravement,  pendant  qu'il  répond 
à  nos  questions,  avec  la  bonhomie  charmante  qu'un  autre 
mettrait  à  satisfaire  la  curiosité  d'un  ami  de  longue  date. 

—  Dans  certaines  familles,  nous  dit-il,  j'ai  portraituré  des 
membres  appartenant  à  trois  générations  déjà. 

—  Souhaitons  que  vous  soyez  encore  appelé  à  peindre 
ceux  de  la  quatrième! 

—  Oh!  soyez  tranquille,  ajoute-t-il ;  je  ne  suis  pas  encore 
disposé  à  partir! 

Et,  ce  pendant  qu'il  cause,  les  embus  de  sa  toile  disparaissent. 
Sa  brosse,  d'un  mouvement  sûr,  retouche  les  accidents  qu'un 
séjour  de  quatre  lustres  à  l'atelier  n'a  pas  manqué  de  provoquer. 
Et  la  facture  alors  de  se  serrer,  modelant  des  formes  à  peine 
ébauchées.  Du  sujet  découle  une  poésie  charmante:  au  milieu 
d'un  massif  de  verdure,  tous  deux  assis  sur  un  canapé,  un  bon 
vieux  fait  la  lecture  à  sa  vieille  compagne,  laquelle,  distraite, 
toute  à  lui,  a  laissé  choir  son  ouvrage.  Le  maître  intitulera  cette 
toile:  Pliilémon  et  Baucis ;  il  ne  manquera  pas  d'en  faire  l'une 
de  ses  meilleures  choses,  car  elle  est  de  celles  qui  lui  tiennent  le 
plus  au  cœur:  c'est  son  vénérable  père  et  sa  mère  bien-aimée, 
—  tous  deux  aujourd'hui  disparus!  —  qui  posèrent  pour  cette 
étude. 

En  1873,  Léon  Herbo  entra  en  lice  pour  le  prix  de 
Rome.  S'il  ne  fut  pas  vainqueur,  il  ne  fut  point  non  plus  vaincu  : 
les  six  concurrents  ayant  été  placés  sur  la  même  ligne  et  chacun 
d'eux  ayant  reçu  un  sixième  du  subside.  Herbo  voyagea  alors 
pendant  quelque  temps,  séjournant  dans  les  pays  circonvoisins 
du  nôtre,  surtout  en  France,  dont  la  capitale,  par  ses  riches  musées 
et  son  immense  foyer  d'art,  aiguillonnait  vivement  son  désir  de 
savoir  et  devait  favoriser,  lui  semblait-il,  le  développement  de 
son  '  talent. 

Dans  son  atelier  plane  comme  un  parfum  d'art,  se  dégageant 
des  meubles  anciens,  des  bibelots,  des  vieux  costumes,  des  armes, 
des  tentures,  de  l'enchevêtrement  des  chevalets  et  des  nombreux 
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portraits  en  voie  d'exécution.  Parmi  ces  derniers,  nous  remar- 
quons particulièrement  celui  d'un  jeune  Turc,  à  l'air  distingué, 
au  regard  attachant,  à  la  beauté  sévère.  Un  portrait  de  l'artiste, 
rappelant  comme  genre  et  comme  manière  ceux  de  Rembrandt, 
est  négligemment  posé  sur  le  rebord  d'un  bahut.  Dans  un  coin, 
nous  en  apercevons  un  autre  éclairé  à  contre-jour,  exécuté  avec 
une  telle  puissance  de  touche  qu'on  le  dirait  ciselé. 

A  vrai  dire,  l'art  de  Léon  Herbo  n'est  pas  émotif.  L'artiste  ne 
semble  pas  communier  avec  l'âme  de  ses  modèles.  Ceux-ci  sont 
pris  dans  leur  vie,  sans  aucun  apprêt,  sans  effort  de  composition. 
Mais  avec  quelle  virtuosité  il  sait  traduire  ces  formes  extérieures 
dont  l'harmonie  et  la  coloration  chantante,  forte  ou  délicate 
l'absorbent  et  le  retiennent  entièrement! 

Plusieurs  de  nos  musées  recèlent  des  œuvres  de  Léon  Herbo, 
scènes  de  genre  où  l'étonnante  habileté  du  portraitiste  donne 
aux  figures  un  charme  tout  particulier.  Les  villes  de  Mons 
et  de  Tournai  lui  commandèrent  aussi  d'importantes  toiles,  se 
rattachant  à  leur  histoire,  auxquelles  il  sut  imprimer  un  caractère 
de  maîtrise  réelle,  relevant  en  même  temps  d'une  composition 
heureuse,  d'un  coloris  puissant,  —  caractéristique  de  toutes  les 
œuvres  du  Maître,  —  et  d'une  facture  onctueuse  autant  que 
distinguée. 

Léon  Herbo  est  Chevalier  de  l'Ordre  de  Léopold. 
Février  1Q04. 


VICTOR    GILSOUL 


LORSQUE  nous  nous  présentons  chez  lui,  rue  de  la  Vallée,  le 
jeune    maître    Victor    Gilsoul    rentre    précisément    de    la 
campagne.  Il   rapporte,   des  magnifiques  étangs   d'Ixelles, 
immédiatement  voisins  de  son   habitation,   une  excellente  étude 
de  matin,  pleine  de  finesse  et  de  chaleur. 

C'est  donc  encore  impressionné  par  la  belle  nature  qu'il  vient 
de  quitter,  après  l'avoir  observée,  scrutée,  avec  des  yeux  de  poète 
énergique  et  passionné,  qu'il  nous  parle.  Aussi,  sa  conversation 
est-elle  animée,  colorée,  émaillée  d'observations  qui  ti'ahissent  son 
état  d'âme,  et  nous  le  montrent  plutôt  continuant  de  peindre  alors 
qu'il  ne  fait  plus  que  parler. 

II  est  enchanté  de  l'étude  qu'il  vient  de  faire,  —  sentiment 
que  nous  partageons  entièrement,  —  et  comme  il  exalte  la  beauté 
du  sujet,  nous  lui  demandons  s'il  est  vrai  que  son  culte  pour 
l'eau  est  tel  qu'on  le  dit  et  s'il  admet  qu'on  puisse  affirmer 
«  qu'il  n'y  a  pas  de  Gilsoul  sans  eau?  » 

—  Je  peins  tout,  nous  dit-il,  pourvu  que  cela  soit  beau  de 
couleur;  mais  j'aime  bien  l'eau!  Peut-être  est-ce  parce  que  je 
suis  pêcheur?  mais  c'est  surtout  parce  que  l'eau  est  une  chose 
absolument  vivante,  qui  parle  à  l'artiste  en  un  langage  muet 
souvent,  terrible  parfois,  mais  toujours  troublant;  parce  qu'elle 
reflète  la  nature  sous  une  forme  imprécise,  cachant  dans  le 
mystère  de  ses  profondeurs  ce  que  les  formes  de  celle-là  pourraient 
avoir  de  trivial  et  ne  laissant  voir  qu'une  harmonie  de  tons 
d'aspect  changeant  et  presque  toujours  riche...  » 

Gilsoul  est  né  à  Bruxelles  en  1867. 


Wallon  par  son  père,  il  connaît  fort  bien  la  région  mosane, 
oià  il  ne  peignit  jamais,  car  il  affectionne  le  Brabant  et  les 
Flandres,  et  tout  particulièrement  les  environs  de  Nieuport,  qui 
lui  inspirèrent  tant  de  belles  pages  si  justement  appréciées. 

—  Votre  pays,  dit-il,  est  superbe  de  ligne,  mais  il  n'a  que 
cela.  Aussi  les  peintres  wallons,  souvent  bons  dessinateurs,  sont- 
ils  rarement  coloristes.  Au  contraire,  en  Flandre,  la  ligne  est  à 
peu  près  nulle,  mais  en  revanche  quelle  richesse  de  couleurs! 
À  vous  autres  le  cadre  distingué,  riche,  hautement  décoratif;  mais 
à  nous  les  belles  harmonies,  les  ciels  se  perdant  à  l'infini,  où 
l'on  voit  le  drame  se  préparer,  approcher,  se  dénouer,  provoquant 
des  scènes  pleines  de  grandeur  et  toujours  somptueuses  de 
couleurs!  » 

Après  avoir  suivi  les  cours  de  dessin  à  l'Académie  de 
Bruxelles,  Victor  Gilsoul  se  rendit  à  Anvers,  où  il  fréquenta, 
sous  Van  Luppen,  la  classe  (?)  de  paysage  à  l'Académie  de 
cette  ville. 

Rien  n'est  plus  plaisant  que  d'entendre  raconter  par  cet 
enthousiaste  de  la  nature,  réprouvant  totalement  l'exécution  de 
«  chic  »,  les  études  de  paysage  «  en  chambre  »  qu'il  fit  alors! 
«  La  salle  de  classe  était  pavée  de  gazon,  dans  lequel  on  piquait, 
de-ci  de-là,  ou  un  arbre  ou  un  arbuste.  S'il  y  avait  là  dedans  un 
ruisseau,  on  le  simulait  au  moyen  d'une  traînée  de  sable,  que  la 
main  d'un  aide  adroitement  dissimulé  derrière  un  buisson  laissait 
choir  en  cascade  pour  donner  l'illusion  d'une  chute  d'eau!  Quant 
aux  animaux,  on  les  «  ressuscitait  »  en  leur  maintenant  les  yeux 
ouverts  avec  des...  morceaux  d'allumettes!  » 

Gilsoul  avait  alors  15  ou  16  ans. 

Revenu  à  Bruxelles  l'année  suivante,  il  obtint,  sous  Kinaux, 
tous  les  premiers  prix  à  l'Académie,  tout  en  étant  l'élève 
de  Courtens. 

Vers  la  même  époque,  il  remporte  également  le  prix  Donnay. 
Mais  à  ces  distinctions,  il  attaclie  cependant  peu  d'importance: 
pour  avoir  le  prix,  il  suffit,  le  plus  souvent,  de  flatter  le  professeur 
en  peignant  comme  lui. 
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Nous  le  questionnons  sur  l'innovation  apportée  dans  l'orga- 
nisation des  salons  triennaux  lors  du  dernier  Salon  de  Bruxelles. 
Il  se  déclare  d'accord  avec  nous  lorsque  nous  lui  disons 
avoir,  dans  L'Essor,  émis  l'avis  que  l'art  appliqué  ne  peut 
raisonnablement  voisiner,  —  dans  ces  grandes  expositions,  — 
avec  les  productions  de  l'Art  pur. 

Nous  écoutons  avec  le  plus  vif  plaisir  une  digression  savante 
sur  les  «  manières  »  chez  les  peintres.  Comme  conclusion,  il 
trouve  absurbe  tout  ce  qui  est  «  voulu  ».  N'importe  quel  procédé  : 
frottis,  pleine  pâte,  glacis,  peut  conduire  au  résultat;  l'essentiel 
est  de  ne  pas  vouloir  faire  comme  un  autre,  mais  bien  de  se 
laisser  aller  suivant  son  tempérament.  » 

Et  ce  pendant  qu'il  cause,  une  idée  traverse  notre  esprit  et  finit 
par  nous  préoccuper.  Est-ce  transmission  de  la  pensée  ou  simple 
coïncidence?  toujours  est-il  que,  incidemment,  le  nom  de  Baron 
étant  tombé  dans  la  conversation,  il  nous  dit  avoir  avec  lui  beau- 
coup de  ressemblance.  Or,  cette  ressemblance,  que  nous  venions 
de  remarquer,  était  précisément  la  cause  de  notre  obsession  !  En 
écoutant  ce  jeune  artiste,  il  nous  semblait  avoir  devant  nous 
notre  maître  regretté,  celui  qui,  —  suivant  l'expression  de  Gilsoul 
lui-même,  —  «  sut  mieux  qu'aucun  autre  chanter  la  beauté  de 
la  Meuse  et  des  sites  de  la  Wallonie!  » 

En  nous  reconduisant,  il  nous  fait  voir  l'atelier  de  M"ie  Ketty 
Gilsoul-Hoppe,  où  nous  admirons  de  superbes  aquarelles,  fleurs, 
paysages  et  intérieurs,  productions  d'un  art  coloré,  d'un  relief 
remarquable  et  cependant  très  délicat.  Puis  nous  prenons  congé 
de  ce  deux  grandes  personnalités,  vivant  chacune  aux  extrémités 
de  la  vaste  maison,  traduisant  toutes  deux  la  nature  en  des  arts 
essentiellement  différents,  mais  se  rencontrant  dans  la  perfection 
qui  ne  manque  jamais  de  caractériser  leurs  oeuvres  respectives. 

Avril  1904. 
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JEAN   GOUWELOOS 


ARMI  nos  meilleurs  peintres  belges,  il  en  est  encore  quel- 
ques-uns qui  sont  fort  peu  connus  en  Wallonie. 


Au  nombre  de  ceux-là,  on  pourrait  citer  Jean  Gouweloos, 
un  artiste  au  caractère  bien  spécial,  dont  le  talent,  tout  de  labeur 
et  de  recherches  persévérantes,  atteignant  actuellement  la 
maîtrise,  l'a  rendu  cependant  populaire  dans  toute  la  région 
flamande  et  bien  au-delà  de  nos  frontières. 

Ne  relevant  d'aucune  école  ni  d'aucun  maître,  ses  études  se 
bornant  à  un  séjour  d'une  seule  année  à  l'Académie  des  Beaux- 
Arts  de  Bruxelles,  Gouweloos  manifesta  sa  personnalité  pour 
ainsi  dire  dès  le  principe,  et  cette  personnalité,  élégante  et  subtile, 
devint  graduellement  plus  nette  à  chaque  nouvelle  œuvre 
exposée,  ne  cessant  de  se  dégager,  ici  des  timidités,  là  des  lour- 
deurs de  la  première  heure. 

Disons-le  à  son  honneur:  Gouweloos  eut  à  traverser  des 
heures  difficiles,  pendant  lesquelles  les  travaux  de  décoration 
ou  de  lithographie  ne  couvraient  pas  toujours  aisément  les 
dépenses  journalières.  Mais,  bien  que  de  dehors  doux,  presqu'effé- 
minés,  il  sut  regarder  la  réalité  en  face,  sans  jamais  se  décourager, 
mais  y  puisant  toujours  la  force  qui  inspire  les  grandes  choses 
et  que  seules  les  âmes  bien  trempées,  les  natures  énergiques,  savent 
utiliser  pour  se  rapprocher  de  leur  idéal,  tout  de  noblesse  et 
de  beauté! 

Les  premières  toiles  qu'exposa  Gouweloos  furent  des  por- 
traits. Aussi  le  classa-t-on  comme  portraitiste  et  bien  que  depuis 
il  eut  l'occasion  de  montrer  nombre  de  paysages  suggestifs  et 
de  marines  fort  émotives,  le  public  n'est  jamais  revenu  du  baptême 
qu'il  lui  administra:  il  continue  toujours  à  l'appeler  «  Gouweloos 
le  portraitiste  ». 


La  caractéristique  de  ce  peintre  est  complexe. 

Comme  coloriste,  il  est  à  la  fois  puissant  et  discret,  mâle  et 
distingué. 

Oui.  sa  coloration  est  solide  et  cependant  toute  de  finesse, 
de  cette  finesse  aristocratique  que  donnent  les  tons  gris,  enve- 
loppant le  modèle  comme  d'une  patine  cossue  en  même  temps  que 
vénérable.  Au  point  de  vue  de  la  forme,  son  art  s'apparente  à  celui 
des  meilleurs  peintres  français.  Il  excelle  comme  ceux-ci  à  traiter 
des  détails  de  toilette  de  la  mondaine  élégante,  faisant  papilloter 
les  soieries,  reluire  les  velours,  trancher  les  dentelles  claires  sur 
leurs  dessous  foncés.  Gomme  eux  aussi,  il  sait  imprimer  à  ses 
portraits  de  femmes  du  monde  un  caractère  de  distinction  qui 
indique  tout  de  suite  la  condition  du  modèle.  Sa  facture,  subtile, 
est  essentiellement  moderne. 

Sa  vision  ne  s'arrête  cependant  point  à  ces  étroites  limites.  Il 
traite  également  les  portraits  d'hommes  et  ceux  d'enfants  avec 
un  égal  talent,  modifiant  son  faire,  sacrifiant  tout  pour  arriver 
à  saisir  la  personnalité  du  sujet,  pour  bien  rendre  sa  psychologie. 

Plusieurs  portraits  pleins  de  promesses  ornent  son  atelier, 
ainsi  que  deux  ou  trois  tableaux,  dont  l'un  :  La  Femme  à  la 
poupée,  est  un  nu  superbe,  qui  souleva  un  petit  incident,  provoqué 
par  quelques  puritains,  loi^sque  l'artiste  l'envoya  au  dernier  Salon 
du  Sillon,  où  il  eût  cependant  le  plus  grand  succès. 

Gouweloos  était  représenté  à  la  Triennale  de  Bruxelles  par 
un  excellent  tableau,  L'Enfant,  que  nous  avons  le  bonheur  de 
posséder  actuellement  en  Wallonie,  la  Ville  de  Liège  en  ayant 
fait  l'acquisition  pour  son  musée. 

Souhaitons  que  ce  trait  soit  imité  souvent,  afin  que  son  beau 
talent  se  vulgarise  de  plus  en  plus  dans  nos  provinces. 

Mai  1Q04. 
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ÉVARISTE    CARPENTIER 


SUR  les  hauteurs  du  Mont-Saint-Martin,  à  Liège,  à  proximité 
de   l'église   de   ce   nom,    nous  sonnons   à   la  grille   d'une 
maison   bâtie  en  recul,  et  dont  l'apparence  extérieure  ne 
laisse  guère  soupçonner  au  passant  la  sommité  artistique  qu'elle 
abrite. 

Nous  traversons  une  petite  cour.  Elle  conduit  à  un  large 
vestibule  garni  de  nombreux  tableaux  où  apparaît  le  talent  si 
personnel  et  si  élevé  de  l'auteur  des  Navets.  Ici,  c'est  une  Gardeuse 
de  vaches  à  Geiick;  là,  un  Groupe  d'enfants  devisant  tout  près 
d'une  clôture;  plus  loin,  une  Mare  dans  laquelle  clapotent  des 
canards  bien  vivants.  Nous  voyons  une  Dame  au  travail,  à  l'ombre 
des  arbustes  qui  longent  notre  si  délicate  Méhaigne  et  un  Coin 
de  cour  d'un  réalisme  frappant;  c'est  encore...  mais  la  porte 
s'ouvre.  Nous  nous  retournons:  Evariste  Carpentier  vêtu  de  sa 
longue  blouse  bleue,  la  main  cordialement  ouverte,  le  sourire 
franchement  bon  enfant  est  devant  nous. 

Il  s'empresse  de  nous  montrer  ses  plus  récentes  œuvres,  parmi 
lesquelles  un  Coin  à  Heyst  après  Vorage.  Devant  le  ciel  embrasé, 
au  milieu  d'une  ambiance  toute  de  vapeur  d'eau,  des  groupes 
déambulent:  ils  marquent  magistralement  les  plans  et  forment, 
par  un  choix  habile  des  toilettes,  une  gamme  de  couleurs  riche- 
ment harmonique. 

De  son  atelier,  dont  les  murs  disparaissent  sous  les  études 
qu'il  fit  en  Flandre,  en  Wallonie,  en  Hollande  et  dans  la  plupart 
des  départements  français,  se  découvre  un  panorama  superbe, 
qui  comprend  les  plus  beaux  quartiers  de  la  ville.  Il  en  fit 
souvent  le  fond  de  ses  tableaux  et  l'on  admire  alors,  en  même 
temps  que  l'habileté  de  sa  technique,  sa  persévérance  obstinée 
qui  est  la  caractéristique  la  plus  manifeste  de  son  beau  talent. 
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Né  à  Cuerne,  près  de  Courtrai,  Evariste  Carpentier  travailla 
d'abord  dans  cette  dernière  ville,  sous  de  Wite,  puis  il  entra  à 
l'Académie  d'Anvers,  au  temps  de  de  Keyser.  C'était  en  1870. 

A  cette  époque,  commença  pour  lui  une  très  longue  période 
de  souffrance,  que  seul  le  profond  amour  pour  son  art  lui  permit 
de  supporter  courageusement. 

Lorsqu'il  quitta  Anvers,  en  1877,  il  s'établit  à  la  campagne, 
se  traînant  péniblement  sur  des  béquilles.  Il  y  resta  trois  ans, 
sans  voir  aucunement  son  état  s'améliorer.  Les  docteurs  lui  conseil- 
lèrent d'aller  s'établir  vers  le  Sud,  plus  près  du  pays  du  soleil. 

Carpentier  choisit  Paris,  car  il  ambitionnait  de  vivre  en  ce 
milieu  privilégié,  où,  grâce  à  son  tempérament  de  travailleur 
persévérant,  il  espérait  pouvoir  parfaire  en  peu  de  temps  son 
éducation  artistique. 

Est-il  besoin  de  dire  que  ce  changement  le  bouleversa 
entièrement?  D'un  petit  village  flamand,  entrer  tout  à  coup  dans 
ce  tourbillon,  dans  cette  fournaise  qu'est  Paris!  D'une  inaction 
forcée,  reprendre  du  jour  au  lendemain  un  travail  continu, 
vertigineux,  hallucinant,  presque!  Subir  d'emblée  cette  fièvre  qui 
court  les  ateliers  parisiens  pendant  la  préparation  au  Salon,  au 
moment  de  l'envoi,  durant  l'attente  du  bulletin!  Puis,  assister 
au  vernissage  où  l'on  coudoie  à  chaque  pas  les  célébrités  du 
jour:  Jules  Breton,  Bastien  Lepage,  Dagnan,  Dantan,  Morot, 
avec  son  Beau  Samaritain,  la  médaille  d'honneur  de  1880! 
Quel  monde  nouveau!  Quelle  intensité  d'art!  Quelle  ivresse!  Ce 
sont  ensuite  les  articles  des  journaux,  les  reproductions  d'œuvres, 
les  visites  des  marchands,  les  commandes!  Tout  cela,  on  en 
conviendra,  était  bien  fait  pour  dérouter  quelque  peu  im  jeune 
paysan  flamand  que  plusieurs  années  de  maladie  avaient  affaibli. 

Malgré  tout,  son  mal  s'entêtait.  Attiré  puissamment  vers  le 
plein  air,  Carpentier  maudissait  chaque  jour  ce  despote  qui  le 
forçait  à  se  livrer  à  un  continuel  travail  d'atelier,  d'après  de 
petites  études  faites  à  la  hâte!  A  vrai  dire,  ses  œuvres  se  complé- 
taient de  figures,  qu'il  construisait  consciencieusement  d'après 
nature;  mais  si  la  composition,  le  dessin  et  l'expression  étaient 
l'objet  de  tous  ses  soins,  la  lumière  et  l'air  faisaient  défaut,  ou 
manquaient  tout  au  moins  de  vérité. 
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Et,  cependant,  sa  peinture  avait  du  succès.  Sans  compter 
les  acheteurs  particuliers,  il  s'était  fait  une  clientèle  de  marchands, 
qui  lui  assurait  une  vente  régulière.  Lui  seul  n'était  pas  content, 
car  il  avait  conscience  de  produire  un  art  factice,  complètement 
en  désaccord  avec  ses  principes,  avec  son  idéal! 

Un  beau  jour,  qu'il  piochait  ferme,  Carpentier  se  leva  pour 
examiner  son  oeuvre  à  distance.  Préoccupé,  il  oublia  sa  béquille, 
accrochée  à  la  manivelle  du  chevalet.  Il  fit  quelques  pas  dans 
l'atelier,  machinalement,  sans  songer  à  son  mal.  Il  se  pencha, 
avança  d'un  pas,  pour  se  reculer  encore,  pour  mieux  voir... 
Soudain,  il  constate  qu'il  a  marché  sans  le  soutien  protecteur! 
Quelle  surprise!  Quel  bonheur!  Il  va  donc  pouvoir  peindre  en 
plein  air,  envelopper  ses  figures,  les  baigner  de  lumière!... 

Il  retourne  d'abord  en  Flandre,  passer  quelques  mois,  où  il 
fait  ses  premières  toiles.  L'année  suivante,  il  s'installe  à  Nemours, 
dans  la  Seine-et-Marne.  C'est  là  qu'il  brosse  le  Roi  de  la  prairie, 
son  premier  tableau  important,  qui  lui  valut  un  vrai  succès  au 
Salon  de  Paris! 

Mais  que  de  luttes  à  soutenir  pendant  les  premières  années 
de  ce  régime  nouveau!  Combien  de  choses  à  désapprendre;  que 
de  furieux  retours  en  arrière;  que  de  déceptions,  que  de  rechutes! 
Finalement,  il  prend  cette  brave  résolution  de  tout  lâcher  de 
sa  vie  passée,  ses  commandes,  ses  clients,  les  multiples  avantages 
du  milieu  parisien,  par  amour  de  la  «  vérité  »,  par  conscience 
et  honnêteté  artistiques. 

La  «  vérité  »,  cette  maîtresse  qualité  de  l'Art!  C'est  ce  qu'il 
voulait  avant  tout  arriver  à  faire  exprimer  à  ses  œuvres  et  que 
seul  le  mauvais  état  de  sa  santé  ne  lui  avait  point  permis  jusque-là 
de  réaliser.  «  La  vérité  et  rien  que  la  vérité!  »  Et  si  l'on  étudie 
son  oeuvre  depuis  l'époque  de  son  rétablissement,  il  est  visible 
que  ces  quelques  mots  ont  constitué  sa  profession  de  foi  et  que 
toujours  il  a  vaillamment  poursuivi  sa  route,  sans  préoccupation 
d'aucune  sorte!  «  Depuis  que  j'ai  été  à  même  de  le  faire,  sans 
souci  de  ma  santé,  —  nous  dit-il,  —  j'ai  suivi  cette  route,  qui 
mène  à  la  Vérité,  sans  jamais  dévier  un  seul  instant.  Et  ce  que 
j'ai  vu  et  vois  encore  tous  les  jours  n'est  pas  fait  pour  me  déter- 
miner  à   changer   d'avis.    Le   fameux   «  oeuvre   d'art   n'est   pas 
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forcément  le  rendu  exact  de  la  nature  »  est  vrai;  mais,  néanmoins, 
j'ai  toujours  vu  qu'en  dehors  de  la  peinture  décorative,  l'art 
pictural  qui  se  rapporte  le  plus  de  la  nature  est  le  plus  fort, 
parce  que  le  plus  sincère!  » 

Evidemment,  le  Maître  n'entend  pas,  en  parlant  de  la  sorte, 
vouloir  proclamer  la  supériorité  de  la  reproduction  «  mathéma- 
tique »  de  la  naturel  Ses  oeuvres  surtout  expriment,  à  ce  point 
de  vue,  nettement  son  opinion.  Elles  disent  de  très  éloquente 
manière  que  Carpentier  s'est  fait  une  religion  de  rendre  la  nature 
sincèrement,  telle  qu'elle  s'offre  à  son  esprit  observateur;  mais 
elles  ajoutent  que  cet  esprit  observateur  lui  est  propre,  qu'il 
constitue  son  «  tempérament  artistique  »  et  fait,  seul,  que  ses 
interprétations  vraies  de  la  nature  ne  sont  pas  de  simples  copies, 
mais  des  oeuvres  d'art  grandes  et  belles,  puissantes  et  émotives! 

C'est  à  La  Hulpe,  en  pleine  campagne,  que  Carpentier  vint 
s'établir  et  pendant  dix  années  qu'il  étudia  inlassablement  le 
grand  modèle  du  plein  air.  C'est  là  qu'il  goûta  la  volupté  d'être 
rendu  à  la  santé  et  de  pouvoir  se  consacrer  tout  entier  à  la 
recherche  de  cette  «  vérité  »  qui  constitue  le  seul  souci  de  sa  vie, 
son  seul  idéal!  «  Certes,  —  ajoute-t-il,  —  la  poursuite  de  cet 
idéal  donne  parfois  des  moments  d'amertume;  mais  il  y  a  aussi 
des  heures  de  bonheur,  des  jours  de  paisible  satisfaction,  où 
l'on  sent  se  rapprocher  du  but.  Ces  moments  suffisent  à  ma 
vie  et  la  rendent  belle!  » 

Il  y  a  sept  ans,  à  la  mort  du  réputé  Delpérée,  Carpentier  fut 
choisi  pour  donner  le  cours  de  peinture  à  l'Académie  royale  des 
Beaux-Arts  à  Liège.  Depuis  cette  époque,  cependant  peu  reculée, 
plusieurs  peintres  qui  promettent  sont  déjà  sortis  de  son  école. 
Son  travail  personnel  n'accuse  pas  le  moindre  ralentissement,  et, 
chaque  année,  le  Salon  de  Paris  et  le  Triennal  belge  cimaisent 
quelques-unes  de  ses  œuvres,  productions  raffinées,  dont  peut 
toujours  être  fière  notre  chère  Wallonie. 

Août  1904. 
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HENRY   STACQ_UET 


IL  n'y  a  guère  plus  d'un  demi-siècle,  l'aquarelle  en  était  encore 
pour  ainsi  dire  à  ses  débuts.  Mais  par  suite  de  la  joliesse 
des  résultats  qu'elle  permet  d'obtenir  et  à  cause  également 
des  perfectionnements  constants  apportés  à  la  préparation  des 
matériaux  qu'elle  exige,  elle  est  devenue  aujourd'hui  un  art 
extrêmement  répandu  et  trouvant  place,  à  l'égal  des  meilleurs 
morceaux  de  peinture,  dans  les  galeries  les  mieux  cotées. 

L'aquarelle  est-elle  ou  non  plus  facile  à  aborder  que  la 
peinture  à  l'huile? 

Autrefois,  les  peintres  inclinaient  pour  l'affirmative  et,  en 
l'attestant,  en  un  quatrain  devenu  célèbre,  ils  traitaient  même 
l'aquarelle  avec  un  dédain  très  prononcé: 

«  La   peinture  à  l'huile, 
C'est   plus   difficile, 
Mais  c'est  bien  plus  beau 
Que  la  peinture  à  l'eau!  » 

Cependant,  les  aquarellistes  tinrent  bon.  Ils  modifièrent 
d'abord  ce  quatrain  à  leur  avantage,  —  ce  qui  était  peu  de  chose, 
et  ils  se  mirent  à  travailler  avec  une  ardeur  qui  devait  inévitable- 
ment faire  progresser  leur  genre  —  ce  qui  était  beaucoup  mieux. 

La  Belgique  fut,  après  l'Angleterre,  l'un  des  pays  ou  l'aqua- 
relle se  développa  le  plus  merveilleusement.  Elle  compte  des 
maîtres  renommés,  dont  la  réputation  n'est  pas  seulement  euro- 
péenne, mais  bien  mondiale. 

Aux  premiers  rangs,  vient  se  placer  Henry  Stacquet,  dont 
l'art  est  tantôt  tendre  et  délicat,  tantôt  robuste  et  enveloppé. 
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Comme  son  illustre  confrère  Victor  Uytterschaut,  dont 
le  talent  est  cependant  tout  autre,  il  est  à  juste  titre  considéré 
comme  l'un  des  «  Princes  belges  du  Wathman  ».  Amoureux  de 
son  art,  doué  d'une  grande  mémoire  des  formes  et  d'un  précieux 
don  de  l'arrangement  des  choses,  Stacquet  est  encore  un  travailleur 
infatigable,  ce  qui  explique  l'extrême  fécondité  de  sa  production. 

Sa  peinture  fut  d'abord  celle  de  l'amateur.  Ses  occupations 
principales  (il  était  employé  de  banque)  ne  lui  permirent  point  de 
faire  d'études  classiques.  Son  éducation  artistique  fut  toute  d'ins- 
piration et  de  contact.  Il  se  plaît  à  rappeler  que  le  meilleur  de 
ce  qu'il  apprît,  il  le  doit  à  ses  relations  avec  Venx'ée,  Coosemans 
et  d'autres.  Ces  leçons,  absolument  accidentelles,  étaient  données 
au  coin  d'un  bois  ou  aux  bords  des  marais  de  la  Campine,  ou 
encore  parfois  dans  une  cour  de  ferme.  Ce  qui  est  certain,  c'est 
qu'elles  lui  furent  profitables,  car  il  ne  tarda  guère  à  faire  montre 
de  qualités  supérieures  et  les  oeu\Tes  qu'il  produisit  évoquèrent 
bientôt  la  maîtrise.  Le  soir,  cependant,  Stacquet  faisait  du  dessin 
en  compagnie  de  Meunier,  de  Courtens,  d' Uytterschaut  et  de 
tant  d'autres,  —  aujourd'hui  presque  tous  des  maîtres.  Les 
séances  avaient  lieu  à  «la  Patte  de  Dindon».  Ce  n'était  point 
là  un  enseignement;  c'était  plutôt  une  réunion  de  jeunes  artistes, 
qui  trouvaient  un  avantage  à  se  payer  un  modèle  en  commun 
et  un  beaucoup  plus  grand  encore  à  se  corriger  mutuellement 
leurs  travaux. 

«  Prince  du  Wathman  »,  disions-nous  plus  haut.  Rien  n'est 
moins  exact  que  cette  appellation,  en  ce  qui  concerne  Stacquet! 
S'il  excelle  à  représenter  la  nature  en  suivant  la  tradition  des  vrais 
aquarellistes  aquarellisants,  il  a  —  et  c'est  surtout  ce  qui  fixe 
sa  personnalité,  —  innové  un  sj-stème  d'aquarelle  par  empâtements 
copieux,  sur  carton  ou  sur  papier  foncé,  où  la  gouache  remplit 
un  rôle  absolument  identique  à  celui  que  joue  le  blanc  d'argent 
dans  la  peinture  à  l'huile.  Pratiquant  les  deux  procédés  avec  une 
égale  habileté,  c'est  avec  le  premier  qu'il  traduit  les  printemps 
suaves  et  les  automnes  vaporeux,  tandis  qu'il  fait  appel  au  second 
pour  exécuter  ses  intérieurs  rustiques,  ses  mers  démontées,  ses 
processions  ensoleillées  ou  ses  hivers  aux  bourrasques  violentes. 

Le  plus  souvent,  il  se  contente  de  rapporter  de  simples 
impressions  prises  sur  nature.  De  retour  à  l'atelier,  —  modeste 
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Le    Moulin    Je    Calvoct. 

(fipp.  ù  M.  Viilcntin  Tioluiy,  à  Hiiy.) 


chambre  de  travail,  dont  les  murs  disparaissent  sous  un  pêle-mêle 
d'œuvres  de  Boulenger,  de  Meunier,  d'Artan  et  de  tant  d'autres, 
—  Stacquet  ravive  ses  souvenirs,  parachève  ses  œuvres  et  ne  les 
lâche  qu'au  moment  où,  en  même  temps  qu'elles  évoquent  sincè- 
rement la  nature,  il  a  su  les  marquer  du  sceau  de  sa  personnalité 
maîtresse. 

Sur  un  chevalet,  nous  admirons  une  aquarelle  d'une  délicatesse 
remarquable  :  Le  Moulin  de  Woluwe.  Des  personnages  y  sont 
plantés  de-ci,  de-là,  faisant  autant  de  taches  aux  contours  poétiques. 
Puis,  c'est  La  Tour  de  Veer,  un  hiver,  le  soir,  et  des  Intérieurs 
de  la  Campine  et  de  la  Hollande;  puis  encore  une  excellente 
Marine,  que  nous  avions  d'abord  prise  pour  une  peinture 
de  Marcette. 

Nous  nous  arrêtons  enfin  devant  un  Automne,  peinture  à 
l'huile  qu'on  croirait  sortie  de  la  brosse  de  feu  Bingé  et  qui  atteste 
de  l'étendue  du  talent  de  cet  aimable  Maître,  dont  les  soixante-six 
ans  sont  déjà  sonnés,  mais  chez  qui  la  voix  de  l'Idéal  non  encore 
atteint  vibre  toujours  avec  la  même  puissance  qu'elle  le  ferait 
chez  une  nature  plus  jeune. 

Septembre  1904. 
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VICTOR    UYTTERSCHAUT 


UNE  des  tendances  à  la  mode  chez  les  aquarellistes,  est  de 
faire  ressembler  leur  art  à  la  peinture  à  l'huile.  Exécution 
fouillée,  empâtements,  voire  même  mise   en  cadre  sans 
passe-partout,  à  l'instar  de  ce  qui  se  fait  pour  les  tableaux,  tout 
se  rencontre  maintenant  chez  la  plupart  d'entre  eux. 

Cependant,  le  propre  de  l'aquarelle  est  de  traduire,  sous  une 
forme  légère,  primesautière,  l'émotion  éprouvée:  émotion  subite, 
subtile,  et  que  la  pensée  n'a  pas  eu  le  temps  d'analy-ser,  de  creuser. 

La  véritable  aquarelle-aquarellisante  demande  à  être  faite  en 
tons  transparents,  délicats,  par  touches  juxtaposées  souvent,  et 
quelquefois  superposées,  mais  sans  jamais,  même  dans  les  gammes 
foncées,  arriver  à  l'opacité. 

Parmi  ceux  qui  sont  restés  fidèles  à  cette  formule,  qui  l'ont 
le  mieux  comprise,  le  mieux  pratiquée,  il  faut  citer  en  premier 
lieu  Victor  Uytterschaut,  le  barde  brillant  des  coins  rustiques, 
des  masures  vétustés  aux  toitures  branlantes,  des  maisonnettes 
de  pêcheurs,  des  villages  noyés  dans  le  moutonnement  des  dunes, 
des  kyrielles  de  barques  au  repos  et  des  paysages  de  la  mer, 
grandiose  ou  captivante,  furieuse  ou  ensoleillée. 

Victor  Uytterschaut  est  né  à  Bruxelles,  le  17  novembre  1847. 
Il  est  le  type  parfait  du  vrai  Bruxellois,  bon,  franc,  jovial,  frondeur 
même,  —  dans  le  bon  sens  du  mot  s'entend! 

Entré  à  l'Académie  de  Bruxelles  en  1860,  il  devint  l'élève 
de  Paul  Lauters,  qui  resta  son  maître  pendant  de  longues  années. 
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En  1866,  il  débuta  au  Triennal  avec  des  fusains  qui  furent 
très  remarqués.  Il  présenta  aussi  quelquefois  des  morceaux  de 
peinture.  Ce  n'est  qu'en  1870  qu'il  expose  pour  la  première  fois 
des  aquarelles.  De  suite,  il  leur  imprime  ce  caractère  brillant, 
coloré,  énergique  et  cependant  délicat,  qui  devait  lui  assurer  une 
réputation  aussi  grande  que  méritée.  Son  talent  fut  personnel 
dès  le  début:  il  le  resta.  Il  ne  pouvait  en  être  autrement, 
Uytterschaut,  à  part  une  seule  fois,  n'ayant  jamais  aquarellisé 
avec  son  professeur. 

Le  jour  dont  nous  parlons,  Lauters  l'avait  décidé  à  remplacer 
la  toile  par  le  Wathman,  l'huile  par  l'aqua.  Dès  qu'il  eut  fini, 
le  premier  examina  son  oeuvre  et  lui  dit: 

—  «  Crapaud  (1),  c'est  bien!  C'est  fort  bien  même.  Tu  ne 
devrais  plus  faire  que  de  l'aquarelle!  » 

Uytterschaut  suivit  le  conseil.  Il  abandonna  brosses  et 
couleurs,  cessa  aussi  de  faire  du  fusain,  et  s'adonna  entièrement 
à  l'étude  de  l'aquai-elle,  dont  il  devait  bientôt  devenir  l'un  des 
maîtres  les  plus  réputés.  Mais  s'il  doit  cette  célébrité  à  des 
dispositions  innées,  il  en  est  redevable  aussi  et  surtout  à  son 
observation  non  interrompue  de  la  nature,  qu'il  étudie  en  amant 
fidèle  et  passionné. 

Nous  lui  demandions  dernièrement  s'il  ne  procède  pas 
d'après  une  formule  cachée;  si,  par  exemple,  il  ne  fait  pas, 
comme  d'aucuns,  ses  études  à  l'huile,  ou  s'il  ne  se  contente  pas 
d'exécuter  de  simples  esquisses  sur  nature,  pour  seulement  faire 
ses  aquarelles  à  l'atelier. 

—  «  Je  n'ai  point  de  truc,  nous  dit-il,  et  je  n'ai  point  d'atelier. 
Presque  toujours  mes  aquarelles  sont  entièrement  finies  sur 
place.  Il  m'est  arrivé  plus  d'une  fois  de  m'entendre  dire:  «  Avant 
de  quitter  la  nature,  signez  votre  oeuvre;  vous  ne  pourriez  plus 
rien  y  ajouter!  » 

Du  reste,  ajoute-t-il,  pour  le  paysagiste,  l'atelier  est  un  non- 
sens.  Le  paysage  doit  se  faire  sur  nature.   Le  charme  est  de 


(1)  Garçon  (Lauters  ne  l'appelait  jamais  autrement,  parce  qu'il  était  très  petit). 
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(nquorcllc.    Opp.  a  M.  Ciéronncz,  à  Koiix.) 


pouvoir  suivre  celle-ci,  ou  plutôt  de  pouvoir  suivre  son  évolution  : 
un  tableau  est  commencé  aujourd'hui;  l'ébauche  n'est  que  la 
traduction  sommaire  mais  fidèle  de  l'émotion  ressentie  par 
l'artiste  en  se  trouvant  pour  la  première  fois  en  face  du  sujet. 
A  partir  de  ce  moment,  il  ne  vit  plus  qu'en  se  repaissant  de  son 
émotion  ;  son  souvenir  l'accompagnera  sur  le  terrain  à  chaque 
nouvelle  séance  et  il  lui  permettra  d'imprimer  à  son  œuvre  le 
caractère  qui  se  dégageait  du  site  le  jour  où  il  la  commença!  » 

Uytterschaut  est  un  artiste  extrêmement  fécond.  La  plupart 
des  Musées  possèdent  une  ou  plusieurs  de  ses  oeuvres  et  il  est 
bien  peu  de  galeries  particulières  de  quelque  importance  où  il 
ne  soit  pas  représenté.  Du  reste,  —  et  c'est  loin  d'être  un  défaut, 
—  il  ne  manque  pas  de  diplomatie  pour  les  caser  intelligemment. 

A  ce  propos,  on  nous  racontait  un  jour  l'anecdote  suivante: 

Uytterschaut  avait  réuni  ses  œuvres  en  un  Salon  fort  inté- 
ressant. Suivant  son  habitude,  le  Roi  lui  avait  fait  l'honneur  de 
le  visiter  et  il  se  montrait  tout  disposé  à  acquérir  un  Printemps, 
qui,  dès  l'abord,  avait  attiré  son  attention.  Mais,  pour  une  cause 
ou  pour  une  autre,  le  Maître  aurait  plutôt  voulu  lui  voir  choisir 
une  autre  œuvre. 

—  Cependant,  Sire,  objecta-t-il,  vous  en  avez  déjà  plusieurs 
de  Printemps... 

—  J'en  ai  plus  de  soixante,  M.  Uytterschaut!  répondit  fine- 
ment le  Roi. 

Le  Salon  annuel  des  «  Aquarellistes  »  va  bientôt  s'ouvrir 
au  Musée  moderne.  Uytterschaut  y  enverra  un  Moulin  en 
Flandre,  un  Automne  et  des  Coins  des  environs  de  Bruxelles, 
qui,  étant  donnée  leur  belle  allure,  lui  assureront  le  succès  qu'il 
obtient  partout  en  Belgique  et  à  l'étranger  et,  comme  d'habitude, 
seront  aussitôt  disputés  par  les  nombreux  admirateurs  de  son 
beau  talent! 

Novembre  1904. 


21 


c 


CONSTANTIN    MEUNIER 


'EST  là  que,  le  12  courant,  nous  nous  sommes  trouvé  en 
face  de  l'une  des  plus  grandes  figures  de  l'art  contem- 
porain :   l'éminent  sculpteur  Constantin  Meunier. 


Il  a  pris  de  l'âge  :  il  est  aujourd'hui  en  pleine  septante- 
troisième  année.  Néanmoins,  il  est  resté,  comme  par  le  passé, 
accueillant,  affable,  causeur  même. 

Nous  lui  rappelons  avoir  visité  son  atelier,  il  y  a  à  peu  près 
dix-sept  ans,  à  Louvain,  dans  l'ancien  Amphithéâtre  de  la  rue 
des   Récollets. 

«  Ah!  oui,  nous  dit-il,  c'était  là  le  beau  temps!  J'y  vivais 
tranquille,  presque  ignoré.  A  part  quelques  amis  du  monde 
artiste,  —  des  Bruxellois,  —  qui  venaient  m'y  voir  de  temps  à 
autre,  personne  ne  se  souciait  de  moi,  ni  de  ce  que  j'y  faisais. 
Et  cependant,  c'est  là  que  se  manifesta  l'évolution  la  plus  consi- 
dérable que  subit  mon  talent:  les  premières  idées  dont  la  réali- 
sation devait  fournir  mon  «  Monument  du  Travail  »  y  naquirent 
et  s'y  développèrent,  et,  incontestablement,  je  passai  à  Louvain 
les  plus  belles  années  de  ma  vie.  Aujourd'hui  que  rien  ne  me 
manque,   hormis  la  santé,  j'en  suis  à  les  regretter  vivement. 

Et  cependant,  —  ajoute  le  noble  vieillard,  un  moment  comme 
suffoqué  par  le  souvenir,  —  c'est  là  aussi  que  je  souffris  le  plus 
cruellement,  car,  si  vous  vous  le  rappelez,  j'y  perdis  coup  sur 
coup  mes  deux  fils. 

Nous  respectons  religieusement  le  silence  qui  suit  cette 
douloureuse  évocation  ;  puis  nous  parlons  au  Maître  du  bonheur 
qu'il  eut  de  pouvoir  puiser  dans  la  pratique  de  son  art  quelque 
consolation  à  cette  rude  épreuve. 
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«  Vous  qui  me  parlez  ainsi,  reprend-il,  vous  ne  vous  figurez 
pas  l'immensité  de  la  justesse  de  ce  que  vous  me  dites.  J'avais 
perdu  tout  courage...  Je  fus  aussi  bien  près  de  perdre  la  raison! 
Plus  rien  ne  m'intéressait...  L'art  seul  parvint  à  me  rattacher  à 
la  vie!  » 

Constantin  Meunier  est  né  à  Bruxelles.  Tout  jeune,  il  perdit 
son  père,  et  resta  avec  sa  mère,  ainsi  qu'un  frère,  de  dix  ans  plus 
âgé  que  lui,  qui  faisait  de  la  gravure.  L'on  devine  qu'il  s'agit  de 
J.-B.  Meunier,  l'éminent  graveur,  mort  il  y  a  environ  trois  ans. 

Constantin  Meunier  était  maladif,  disposé  à  la  rêverie.  Tout 
naturellement,  l'art  devait  lui  plaire.  Le  frère  aîné  fut  son  premier 
professeur,  et,  voyant  ses  dispositions,  sa  mère  fit  courageusement 
et  intelligemment  son  devoir:  au  lieu  d'exiger  de  lui  qu'il 
s'employât  à  la  subsistance  de  la  famille,  elle  le  laissa  entrer  chez 
Fraikin.  où  il  commença  la  sculpture,  pour  passer  ensuite  à 
l'Académie. 

Chose  étrange,  quand  il  sortit  de  celle-ci,  où  il  avait  séjourné 
près  de  trois  ans,  il  abandonna  le  ciseau  pour  la  brosse  et  se 
mit  à  faire  de  la  peinture. 

Comme  Millet,  il  se  sent  d'emblée  attiré  vers  ceux  qui  peinent; 
mais  au  lieu  de  choisir  comme  le  premier  ses  modèles  dans  l'im- 
mensité des  champs,  il  étudie  attentivement  le  mineur,  pénètre 
intimement  dans  sa  vie,  dont  il  traduit  les  actes  les  plus  divers 
avec  une  rare  autorité,  produisant  des  toiles  sensationnelles,  qui, 
en  le  faisant  désigner  sous  le  nom  de  «  peintre  du  pays  noir  », 
lui  acquièrent  une  place  marquante,  absolument  à  part  parmi 
les  peintres  belges. 

Mais,  comme  il  le  dit  lui-même,  «  on  ne  naît  pas  avec  un  art 
tout  fait.  On  cherche  de  droite  et  de  gauche,  on  s'oriente,  on 
assouplit  sii  vision,  et,  s'il  le  faut,  on  évolue  même.  » 

C'est  ce  que  fit  Meunier. 

Malgré  la  belle  réputation  qu'il  s'était  faite  dans  la  peinture, 
à  50  ans  il  reprend  l'ébauchoir  et  la  mirette,  et  le  voilà  de  nouveau 
demandant  à  la  glaise  de  le  rapprocher  de  son  idéal.  C'est  le 
commencement  d'une  longue  et  ininterrompue  ère  d'étude  et 
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de  production.  Les  bustes,  les  bas-reliefs,  les  figures  et  les  groupes 
se  succèdent  aux  expositions  pour  ensuite  se  disperser  chez  les 
vrais  amateurs  et  dans  les  principaux  musées  d'Europe.  Et,  ce  pen- 
dant, l'idée  de  son  «  Monument  du  Travail  »  naît,  se  développe, 
prend  des  formes,  se  réalise! 

Se  réalise?...  Est-ce  bien  ainsi  que  l'avait  rêvée  le  grand 
homme,  cette  réalisation? 

A  vrai  dire,  il  obtient  jusqu'à  un  certain  point  satisfaction, 
le  Gouvernement  ayant  résolu,  le  Mont  des  Arts  une  fois  édifié, 
d'y  consacrer  une  salle  entière  à  l'œuvre  de  Meunier.  Mais  celui-ci 
avait  toujours  espéré  que  son  monument  pourrait  s'élever  sur 
l'une  des  places  publiques  de  la  capitale,  et,  à  un  moment  donné, 
beaucoup  pensaient  avec  lui  qu'il  en  serait  ainsi. 

Malheureusement,  la  politique  s'en  est  mêlée.  Comme  Millet, 
Constantin  Meunier  a  par  ses  œuvres  travaillé  à  la  glorification 
de  l'ouvrier;  comme  Millet,  il  fut  traité  de  socialiste!  S'il  avait 
tout  simplement  cherché  à  rééditer  l'art  de  Michel-Ange,  on  aurait 
naturellement  trouvé  cela  puéril.  Et  parce  qu'il  s'est  laissé 
aller  suivant  sa  vision  esthétique,  et  que  celle-ci  voulut  qu'il 
choisit  l'ouvrier  comme  sujet  de  dilection,  on  le  frappe  d'ana- 
thème:  c'est  un  socialiste! 

L'est-U? 

Si  c'est  être  socialiste  que  d'aimer  l'ouvrier,  de  le  plaindre, 
de  l'aider,  d'appuyer  ses  revendications  quand  elles  sont  justes: 
il  l'est.  Si,  au  contraire,  on  entend  par  là  seulement  ceux  qui 
aiment  les  manifestations  tapageuses,  qui  rêvent  le  bouleverse- 
ment des  institutions,  l'équilibre  des  fortunes,  qui  nourrissent 
le  travailleur  d'ambitions  utopiques:  il  ne  l'est  pas.  Comme  le 
maître  de  Barbizon,  violemment  attaqué  lors  de  l'apparition  de 
son  fameux  Homme  à  la  houe,  —  se  reposant  un  instant  en  faisant 
entendre  le  «  cri  de  la  terre  »,  —  il  pourrait  aussi  répliquer: 
«  Dans  quel  club  mes  critiques  m'ont-ils  entendu  pérorer?  Socia- 
liste! mais  vraiment,  je  pourrais  bien  leur  répondre  ce  que  disait, 
sur  une  charge,  le  commissaire  auvergnat  écrivant  à  son  pays: 
«  On  a  dit  cha  au  paj^s  que  j'étais  Chaint  Chimonien;  cha  n'est 
»  pas  vrai,  je  ne  chais  pas  che  que  ch'est.  » 
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Dans  le  vaste  atelier  de  Meunier,  nous  revoyons  la  plupart 
des  maquettes  qui  précédèrent  l'exécution  des  œuvres  ayant 
figuré  à  la  superbe  exposition  qu'il  fit  au  Cercle  artistique  il  y  a 
un  an  ou  deux.  Au  hasard  de  l'observation,  nous  remarquons 
nombre  de  portraits  d'artistes,  d'écrivains,  d'hommes  politiques. 
C'est  Gilsoul,  av^c  son  masque  énergique;  c'est  Claus,  à  l'expres- 
sion réfléchie;  c'est  Verhaeren,  le  poète  délicat  et  sincère;  c'est 
encore  Janson,  la  tête  rejetée  en  arrière,  dans  l'attitude  du  tribun 
parlant  au  peuple.  Ce  sont  maintenant  des  fragments  du  «  Monu- 
ment du  Travail  »,  le  groupe  Maternité,  qui  occupe  la  place 
principale,  à  la  base;  les  bas-reliefs  en  bronze  de  V Industrie  et 
des  Moissonneurs  ;  les  grandes  figures  du  Penseur,  du  Forgeron 
au  repos  et,  enfin,  du  Semeur,  tout  récemment  exécuté  et  peut-être, 
nous  dit  le  Maître,  sa  dernière  grande  oeuvre. 

Dans  toutes  ses  productions,  nous  admirons  la  suprême 
volonté  dépensée  par  lui  pour  arriver  à  les  marquer  de  sa  per- 
sonnalité, absolument  bien  définie,  et  qui  ne  se  retrouve  aussi 
puissante  chez  aucun  autre  de  nos  statuaires,  sauf  peut-être  chez 
Lambeau,  qui  s'affirme,  dans  ses  Passions  humaines  et  dans  le 
Faune  mordu,  le  peintre  des  «  pensées  charnelles  »,  tout  comme 
Meunier,  dans  chacune  de  ses  œuvres,  est  celui  du  «  symbole  ». 

Janvier  1905. 
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ALEXANDRE    MARCETTE 


SOUVENT  pris  pour  un  Flamand  de  race,  grâce  à  la  richesse, 
à  la  puissance,  à  la  robustesse  de  sa  palette,  Alexandre 
Marcette,  le  distingué  virtuose  des  éléments  fluide  et  liquide 
~  le  ciel  et  l'eau  —  est,  reste  et  restera  un  vrai  Wallon  :  Wallon 
d'origine,  Wallon  de  tempérament  et  Wallon  de  cœur,  pour  qui 
les  attaches  au  pays  sont  demeurées  vivaces  autant  que  chères, 
et  qui  aime  à  les  évoquer  et  à  les  faire  valoir. 

Né  à  Spa,  en  1853,  Marcette  commença  ses  études  d'art 
sous  la  direction  de  son  père,  Henri  Marcette,  qui  excella  lui- 
même  dans  la  peinture  du  paysage  et  qui,  pendant  un  certain 
temps,  fut  pour  ainsi  dire  le  seul  paysagiste  wallon. 

Désertant  bientôt  la  jolie  petite  cité  balnéaire,  le  jeune 
Marcette  vint  à  Bruxelles  où  il  fréquenta  l'atelier  d'Artan.  C'était 
en    1873. 

L'année  suivante,  le  célèbre  mariniste  transporta  ses  pénates 
à  Anvers,  puis  alla  se  fixer  à  Paris  en  1875.  Marcette  le  suivit 
successivement  dans  ces  deux  villes  et  revint  finalement  à 
Bruxelles  oiî  il  se  fit  admettre  à  l'atelier  de  Portaels. 

«  L'éducation  dépend  du  milieu  dans  lequel  on  a  vécu  »,  a 
dit  un  célèbre  pédagogue.  Il  en  est  de  même  des  idées  et  des 
aspirations.  Même  en  art,  l'influence  du  milieu  dans  lequel  on 
se  trouve,  du  professeur  dont  on  suit  l'enseignement,  est 
souvent  prépondérante  dans  le  choix  du  genre  auquel  on  s'arrête. 

Aussi,  ne  faut-il  pas  s'étonner  qu'au  contact  d'Artan,  dont 
les  marines  émotives  devaient  éveiller  en  lui  une  noble  ambition, 
un  vif  désir  de  savoir,  Marcette  s'adonna  à  l'interprétation  de 
la  mer.  Il  étudia  ce  que  nous  pourrions  appeler  sa  «psychologie» 
et  il  sut  traduire  la  mobilité  de  son  langage  avec  une  justesse 
de  pénétration  et  une  distinction  d'expression  peut-être  non 
atteintes  encore. 
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Au  moment  où  nous  lui  rendons  visite,  l'atelier  d'Alexandre 

Marcette  est  largement  pourvu  d'œuvres  très  importantes. 

L'artiste  prépare  ses  envois  pour  Liège,  Munich,  Venise,  ainsi 
que  pour  plusieurs  autres  centres  d'art  étrangers  dont  les  noms 
nous  échappent. 

Après  avoir  admiré  des  toiles  d'une  exécution  déjà  loin- 
taine, tels  deux  savoureux  morceaux  de  la  Campagne  romaine 
ainsi  qu'un  excellent  intérieur  de  la  Cathédrale  d'Assises,  nous 
éprouvons  un  vrai  plaisir  à  contempler  des  notes  récentes,  pein- 
tures, aquarelles  et  pastels,  coins  de  ports,  bouts  d'estacades  ou 
plages  désertes,  avec  des  étendues  d'eau  se  perdant  vers  un  infini 
chaudement  éclairé,  au-dessus  desquelles  s'étalent  des  ciels  osés 
jusqu'à  la  témérité,  mais  cependant  toujours  enlevés  avec  une 
prestesse  déroutante. 

Et  ce  qui  charme  le  plus  dans  l'art  de  Marcette,  art  abso- 
lument dépourvu  de  pédantisme,  c'est  la  simplicité  des  moyens 
qu'il  met  en  œuvre!  Les  marines  font  penser  à  une  chanson 
naïve,  dont  le  rythme  réjouirait  l'oreille  et  la  poésie  irait  au 
cœur,  sans  que  les  mots  qui  la  composeraient  retiennent  aucune- 
ment l'attention.  Ses  œuvres  prouvent  qu'il  n'a  d'autre  souci  que 
la  recherche  de  la  lumière,  de  la  couleur  et  l'expression  du  senti- 
ment. Non  pas  qu'il  néglige  la  facture,  mais  il  semble  devoir 
ignorer  la  «  formule  voulue  ».  Et  s'il  fait  défiler  devant  nous  des 
aquarelles,  des  peintures,  des  pastels,  le  procédé  diffère  bien 
avec  la  matière,  mais  l'œuvre,  le  résultat  atteint,  reste  toujours 
le  même:  c'est  du  Marcette. 

Combien  cet  artiste  doit  aimer  son  art!  A  le  voir  dans  son 
atelier  on  ne  peut  plus  s'étonner  du  soin  méticuleux,  de  la 
religion  avec  laquelle  il  soigne  ses  productions  jusque  dans  leurs 
moindres  parties  :  il  adosse  une  œuvre  à  un  chevalet;  il  la 
regarde,  puis,  sur  la  pointe  des  pieds,  il  s'en  éloigne  à  reculons, 
les  yeux  rivés  sur  elle,  oublieux  de  notre  présence  et  comme 
hypnotisé  par  la  scène  qu'elle  lui  remémore! 

Quel  suprême  bonheur  pour  un  artiste  d'avoir  le  souvenir 
des  choses  assez  vivaces,  pour  provoquer,  en  regardant  l'œuvre 
qui  en  est  la  traduction,  la  même  jouissance  que  celle  qu'elles 
ont  procurée  au  moment  même  de  les  représenter! 
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Mais  aussi  que!  monde  d'idées  ces  «  traductions  »  mettent 
en  mouvement!  Comme  il  semble,  en  regardant  ces  marines, 
entendre,  de  même  que  lorsqu'on  applique  l'oreille  contre  les 
valves  de  certains  coquillages,  les  mille  bruits  des  vagues  déferlant, 
s'entrechoquant  les  unes  contre  les  autres!  Son  eau  est  faite  de 
rien  et  cependant  elle  exprime  la  vie  poussée  à  son  degré  le 
plus  élevé!  Et  ces  qualités  ne  se  rencontrent  pas  une  fois,  mais 
elles  sont  la  caractéristique  de  toutes  ses  œuvres.  Peut-on  voir 
agitation  plus  vécue  que  dans  son  aquarelle  VEstacade  à  Fles- 
singue?  Existe-t-il  de  soir  plus  mélancoliquement  vrai  que  celui 
chanté  par  le  pastel  Soir  sur  la  plage?  Quelle  sincérité  et  quelle 
poésie  exprime  cette  plaine  de  sable,  vue  aux  dernières  lueurs,  où 
quelques  personnages  s'en  retournent,  clapotant  sur  la  plage 
mouillée  en  pliant  sous  le  poids  de  leurs  charges!  Et  cette  autre 
aquarelle.  Coin  de  port  à  Ostende,  où  les  barques  aux  voiles 
multicolores  se  succèdent,  formant  une  gamme  riche  et  variée. 
Peut-on  rêver  plus  de  vie,  plus  d'animation?  Chez  d'autres,  des 
groupes,  qu'un  tant  soit  peu  de  romantisme  rend  même  plus 
intéressants,  attendent  l'anivée  du  passeur.  Partout  de  l'eau;  de 
l'eau  vivante,  parlante,  captivante,  écumante,  hurlante,  émou- 
vante, sombre  ou  transparente! 

Et  cette  belle  collection  d'œuvres  d'un  sentiment  si  délicat 
va  bientôt  se  disperser  pour  aller  briller  aux  cimaises  de  salons 
renommés.  Elles  vaudront  à  M.  Marcette  d'amples  moissons  de 
succès.  Réjouissons-nous-en,  car  c'est  un  beau  peintre  et,  de  plus, 
un  enfant  de  notre  chère  Wallonie. 


Février  1905. 
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PAUL   DU    BOIS 


PAUL   DU   BOIS,   l'exœllent  artiste  statuaire   que   rendent 
populaire  notamment  de  nombreux  monuments  publics, 
aurait  dû  naître  à  Liège,  —  ses  parents  ayant  un  impor- 
tant négoce  en  cette  ville;   —  mais  les  hasards  de  la  villégia- 
ture le  firent  originaire  de  la  gentille  commune  d'Aywaille,  sur 
l'Amblève. 

Mis  assez  jeune  en  apprentissage  dans  une  maison  de 
commerce,  il  fait,  nous  dit-il,  un  fort  piètre  employé,  qu'on  ne 
tarde  pas  à  congédier,  du  reste.  Cette  preuve  de...  méconten- 
tement manifeste  se  répète  même,  en  fort  peu  de  temps,  chez 
trois  ou  quatre  firmes  différentes.  «  Et,  chose  piquante,  —  c'est 
lui-même  qui  parle,  —  toutes  les  maisons  où  je  passai  firent 
faillite  dans  la  suite!  » 

Mais,  fort  heureusement,  le  jeune  Du  Bois,  —  Mascotte  à 
rebours,  —  arrêta  là  son  influence  néfaste,  pour  se  ressouvenir 
qu'à  l'école  il  oubliait  fréquemment  d'étudier  ses  leçons  pour 
façonner  des  bonshommes  dans  des  morceaux  de  craie  ou 
pour  croquer  ses  condisciples  sur  la  marge  de  ses  cahiers,  tant 
le  goût  pour  le  dessin,  alors  déjà,  prenait  chez  lui  le  pas  sur 
toutes  autres  choses. 

En  1879,  —  il  était  alors  âgé  de  vingt  ans,  —  Du  Bois  s'en 
vint  à  l'Académie  de  Bruxelles,  prenant  son  inscription  dans 
l'atelier  de  Jacquet,  oii  on  lui  servit  de  l'antique  à  toutes  les 
sauces. 

Etait-ce  bien  là  un  mal,  comme  il  le  croit  lui-même? 

S'il  se  fût  contenté  de  ce  seul  enseignement  classique  pour 
affronter  l'aride   carrière  artistique,   il  n'eût  évidemment  jamais 
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été  capable  de  signer,  comme  il  l'a  fait  tant  de  fois,  des  œuvres 
à  la  ligne  correcte,  académique,  nous  le  voulons  bien,  mais 
d'une  facture  fort  pittoresque.  Mais  ayant  quitté  l'Académie 
en  1882,  il  entra  à  l'atelier  libre  de  Vander  Stappen,  oiî, 
mis  enfin  en  présence  de  ia  nature,  il  sut  d'autant  mieux 
s'assimiler  les  principes  et  la  conception  qu'avait  ce  Maître  de 
la  statuaire  moderne,  que  son  étude  de  l'antique  avait  été 
complète. 

Tout  à  l'honneur  de  Vander  Stappen,  nous  devons  dire  que 
c'est  à  ce  dernier  que  Du  Bois  doit  sa  véritable  initiation.  Et  de 
ceux  qui  fréquentaient  alors  son  atelier,  plusieurs  devaient 
dans  la  suite  acquérir  une  belle  réputation  artistique.  Citons 
entre  autres  Lagae,   Charlier  et  Ferdinand  Dubois,  le  graveur. 

Cinq  ans  à  peine  après  ses  débuts,  soit  en  1884,  Paul  Du  Bois 
participe  au  concours  Godecharle,  où  son  Hyppomène  lui  vaut  le 
premier  prix.  En  même  temps  qu'il  modèle  d'intéressants  bustes 
de  femmes  qui  lui  assurent  une  belle  place  aux  expositions,  il 
réalise  divers  monuments  publics,  parmi  lesquels  nous  citerons 
celui  élevé  à  la  mémoire  de  Félix  de  Mérode,  place  des  Martyrs; 
celui  du  citoyen  Alfred  de  Fuisseaux,  duquel  se  dégage  un 
puissant  sentiment  d'art  et  dont  l'érection  aura  lieu  prochai- 
nement, et  le  monument  Baeyaert,  qui  prendra  place  au  Ministère 
des  Chemins  de  Fer.  En  outre,  il  vient  d'achever  la  maquette 
du  monument  Clesse,  le  poète  montois  et  il  doit  commencer  sous 
peu  celui  de  Joseph  Dupont,  l'ancien  chef  d'orchestre  de  la 
Monnaie,  dont  l'érection  est  fixée  à  1906. 

Dans  son  atelier  se  trouvent  deux  grandes  figures,  la 
Fécondité  et  V Eloquence,  seulement  en  voie  d'exécution,  qui 
orneront  l'Arcade  du  Cinquantenaire. 

On  le  voit  déjà  par  cette  énumération  plutôt  écourtée,  Paul 
Du  Bois  est  un  artiste  des  plus  actifs.  Et  cependant  là  ne  s'arrêtent 
pas  ses  travaux:  Depuis  1900,  il  est  professeur  de  modelage  à 
l'Académie  de  Mons  et  il  vient  de  remplacer  Julien  Dillens,  au 
modelage  d'après  nature  à  l'Académie  de  Bruxelles,  oii  il  était 
déjà  attaché  depuis    1902. 

Son  envoi  au  Salon  de  Liège  peut  être  considéré  parmi  les 
plus  importants;   un  grand  groupe  représentant  La  Justice  et 
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PL.    IX. 


PAUL     DU     BOIS.     -      Le     Baiser. 


un  Buste  de  femme,  dont  nous  nous  plaisons  à  admirer  le  plâtre 
dans  son  atelier. 

Sa  contribution  à  l'Exposition  se  complète  par  l'exécution 
de  la  Médaille  qui  sera  utilisée  pour  les  récompenses  de  l'Expo- 
sition universelle,  que  le  Comité  exécutif  avait  mise  au  concours 
et  pour  laquelle  il  vient  d'obtenir  la  première  place. 

Bref,  Paul  Du  Bois  appartient  à  cette  déjà  belle  pléiade 
d'artistes  produits  par  la  terre  wallonne,  dont  la  Belgique  peut 
s'estimer  justement  fière. 

Mai  1905. 
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ALPHONSE  DE  TOMBAT 


FILS  et  petit-fils  de  sculpteur,  Alphonse  de  Tombay,  l'un  de 
nos  plus  consciencieux  statuaires,  est  né  à  Liège,  en  1843. 
Epris  dès  l'âge  le  plus  tendre  de  la  beauté  captivante  de 
l'Art,  ses  goûts  se  précisèrent  bientôt  en  se  portant  vers  la  sculp- 
ture, dont  l'enseignement  initial  lui  fut  donné  à  l'atelier  paternel. 

Entré  plus  tard  à  l'Académie  Royale  des  Beaux-Arts  de  Liège, 
il  y  suivit  les  principaux  cours  de  l'antique,  de  nature  et  du  mode- 
lage, pour  en  sortir,  à  l'âge  de  22  ans,  après  avoir  brillé  dans 
nombre  de  concours. 

La  lutte  vers  la  conquête  de  l'Idéal  commença  aussitôt.  Ses 
belles  aptitudes  se  manifestèrent  dès  le  principe  par  la  production 
de  différents  bustes,  la  plupart  des  portraits,  qui,  mettant  en 
relief  ses  belles  qualités  de  physionomiste,  affirmèrent  bientôt 
sa  réputation. 

En  1873,  de  Tombay  se  rendit  en  Italie,  oii  il  séjourna  jus- 
qu'en 1878,  parachevant  ses  études  de  technicien  et  affinissant  son 
éducation  esthétique,  en  pleines  œuvres  des  maîtres  de  l'Ecole 
italienne.  A  Naples,  il  conçut  et  exécuta  son  Improvisateur  Napo- 
litain, figure  pleine  de  grâce  et  de  délicatesse.  Envoyé  à  Rome 
en  1878,  il  lui  valut  la  médaille  d'argent  et  fut  ensuite  acquis  par 
la  ville  de  Liège,  qui  le  fit  ériger  au  boulevard  d'Avroy,  en  face 
de  la  Trinck  Hall. 

Revenu  en  Belgique,  il  exécuta  son  beau  groupe  Retour  du 
Travail,  saisissant  de  vérité  et  le  Gaulois  domptant  un  cheval, 
scène  pleine  de  fougue,  que  sa  ville  natale  lui  acquit  encore 
pour  la  placer  aux  Terrasses  de  l'Ile  de  Commerce. 


L'art  de  de  Tombay  est  avant  tout  sympathique.  Il  se  carac- 
térise surtout  par  le  souffle  vital,  remarquablement  sincère,  dont 
il  sait  animer  ses  personnages.  Ils  vivent,  ils  vont  parler,  mais 
sans  éclat.  Ils  sont  pris  dans  leur  vie  normale,  régulière,  et  par 
cela,  ou  plutôt  pour  cela  même  plus  ressemblants.  Ils  ne  se 
recommandent  par  rien  d'officiel,  ni  d'  «  endimanché  »,  l'artiste 
ayant  eu  soin  de  scruter  leur  façon  d'être  de  tous  les  instants, 
pour  nous  les  présenter  tels  qu'ils  sont  et  tels  que  nous  sommes 
habitués  à  les  voir. 

Dans  son  atelier,  d'une  tenue  discrète,  nous  voyons  maints 
souvenirs  marquant  pour  ainsi  dire  tous  les  stades  de  sa  laborieuse 
carrière:  ici,  c'est  le  buste  de  Charles  Rogier,  qu'il  modela  pour 
le  Gouvernement;  là,  c'est  une  réduction  de  sa  Gardeuse  d'Oies, 
du  Jardin  Botanique  de  Bruxelles,  et  l'étude  de  la  gracieuse 
Fontaine,  placée  au  Parc  de  la  même  ville.  Plus  loin,  c'est  une 
Charmeuse,  aux  formes  captivantes,  qui  voisine  avec  les  figures, 
d'une  exécution  beaucoup  plus  récente,  de  La  Fortune,  et  de 
L'Abondance,  garnissant  depuis  peu  l'Arcade  du  Cinquantenaire. 
Voici  encore  L'Art  moderne,  statue  d'un  caractère  noble  et  pleine 
de  distinction,  autre  commande  gouvernementale,  dont  le  bronze 
vient  d'être  placé  au  Musée  des  Beaux- Arts. 

Il  nous  est  enfin  donné  de  voir  la  dernière  oeuvre  de  l'artiste: 
c'est  le  monument  que  les  amis  du  géologue  Renard,  ancien 
professeur  à  l'Université  de  Gand,  comptent  lui  élever  à  Ixelles, 
près  des  étangs,  en  juin  1906.  La  ligne  en  est  belle  et  correcte, 
l'expression  sympathique,  vivante;  il  semble  parler  à  ses  élèves. 
Incontestablement,  ce  sera  un  succès! 

Depuis  1902,  de  Tombay  est  directeur  de  l'Académie  des 
Beaux-Arts  de  Saint-Gilles,  où  il  était  attaché  comme  professeur 
depuis  plusieurs  années  déjà. 

Bien  qu'installé  à  Bruxelles  depuis  de  nombreuses  années, 
Alphonse  de  Tombay  a  conservé  le  caractère  essentiellement 
liégeois.  Aussi,  éprouverons-nous  un  réel  plaisir  si  notre  modeste 
effort  contribue  à  rendre  et  son  nom  et  son  oeuvre  plus  popu- 
laires en  Wallonie! 

Octobre  1905. 
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PL.    X. 


ALPHONSE     DE     TOMBAY.     —     L'Abondance. 

I  fircade  du  Cinquantenaire.) 


JULES   LAGAE 


S'IL  est  une  personnalité  intéressante  dans  le  monde  de  la 
sculpture,  c'est  bien  celle  de  Jules  Lagae:  ce  qu'elle 
offre  de  typique,  de  particulier,  relève  de  considérations 
multiples,  les  unes  se  rattachant  aux  efforts  persévérants  qu'il 
manifesta  pour  conquérir  la  maîtrise  qui  le  caractérise  aujour- 
d'hui, les  autres  nous  révélant  par  suite  de  quels  raisonnements 
topiques  il  put  y  parvenir. 

Mais  n'anticipons  pas,  et  cherchons  plutôt  à  mettre  de  l'ordre 
dans  ce  que  nous  voulons  dire  de  lui. 

Jules  Lagae  est  né  à  Roulers  en  1862.  Les  nécessités  de  la 
vie  l'ayant  précipité  de  suite  dans  le  struggle  for  life,  il  entra, 
alors  âgé  de  14  ans,  en  apprentissage  chez  un  sculpteur  orne- 
maniste de  sa  ville  natale,  où  il  pratiqua  simultanément  le  travail 
du  bois  et  celui  de  la  pierre.  En  même  temps,  il  fréquenta  assi- 
dûment les  cours  de  l'Académie  locale,  et,  merveilleusement 
doué,  il  en  sortait,  à  19  ans,  après  y  avoir  obtenu  toutes  les 
premières  distinctions. 

C'est  alors  qu'il  vint  à  Bruxelles. 

Entré  au  modelage  chez  Jacquet,  il  y  rencontra  Paul  Du  Bois. 
Il  passa  ensuite  à  l'atelier  libre  de  Van  der  Stappen,  puis  à  celui 
de  Lambeau;  mais  ni  l'un  ni  l'autre  de  ces  maîtres  n'exercèrent 
une  bien  grande  influence  sur  l'évolution  de  son  art. 

II  en  fut  tout  autrement  de  Julien  Dillens  avec  lequel  il 
s'était  lié  de  grande  amitié.  Ses  relations  avec  ce  regretté  et 
sympathique  artiste  devinrent  bientôt  fort  suivies,  celui-ci  guidant 
celui-là  par  son  exemple  et  par  ses  sages  conseils. 

Proclamé  «  Prix  de  Rome  »  en  1880,  après  avoir  modelé 
Le  Semeur  du  bon  grain,  Lagae  partit  pour  l'Italie,  d'oià  il  nous 
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envoya  successivement  plusieurs  œuvres  de  valeur,  entre  autres, 
Expiation,  groupe  d'un  sentiment  très  pénétrant,  et  qui,  à  son 
retour,  fut  acquis  pour  le  Musée  de  Gand. 

Pendant  son  séjour  dans  la  patrie  du  brillant  Michel-Ange 
et  du  divin  Sanzio,  Lagae  resta  pour  ainsi  dire  sous  la  tutelle 
empressée  de  Dillens.  Celui-ci,  sachant  combien  les  jeunes,  une 
fois  à  l'étranger,  presque  abandonnés,  sont  exposés  à  gaspiller 
leur  temps,  ne  cessait  de  lui  écrire  pour  l'exciter,  le  tenir  en 
haleine;  tantôt  lui  exagérant  les  progrès  que  réalisaient  ses 
condisciples  restés  à  Bruxelles,  d'autres  fois  se  faisant  rendre 
compte  par  le  menu  des  travaux  qu'il  exécutait  lui-même  là-bas... 

L'influence  des  grands  maîtres  de  la  Grèce,  les  Phidias  et 
les  Praxitèle,  fut  considérable  chez  notre  jeune  compatriote.  Il 
s'était  d'abord  demandé  ce  qui  fait  la  suprême  beauté  de  leurs 
œuvres;  pourquoi  on  se  sent  presque  tenté  de  s'agenouiller  pour 
les  admirer?  Mais  il  en  vint  vite  à  se  convaincre,  qu'en  cet  art, 
deux  choses  surtout  s'affirment  avec  éloquence:  la  connaissance 
parfaite  de  l'être  humain  et  une  technique  éminemment  savante! 

Dès  lors,  ses  efforts  ne  cessèrent  d'être  dirigés  vers  cette 
double  perfection;  ce  fut  dans  l'exécution  du  buste  qu'il  l'atteignit 
le  plus,  qu'il  obtint  le  plus  franc  des  succès,  et  que,  surtout,  se 
fixa  sa  personnalité! 

«  N'est-il  pas  étrange  —  nous  dit-il  —  alors  que  les  portraits 
de  Van  Dyck,  ou  ceux  d'autres  maîtres  du  genre,  sont  avidement 
recherchés,  les  bustes,  une  fois  l'original  mort,  perdent  pour  ainsi 
dire  toute  valeur  et,  presque  toujours,  sont  relégués  dans  quelque 
coin  du  grenier? 

»  Cependant,  si  ceux-là  ont  conservé,  ou  plutôt  ont  accru 
considérablement  leur  valeur,  n'est-ce  pas  parce  que  leurs  auteurs 
n'ont  pas  eu  uniquement  en  vue,  en  les  exécutant,  la  reproduction 
exacte  des  traits  du  modèle,  mais  qu'encore  et  surtout,  ils  ont 
voulu  en  faire  de  véritables  œuvres  d'art,  réunissant  toutes  les 
qualités  qui  doivent  constituer  la  valeur  esthétique  du  tableau 
proprement  dit? 

»  J'ai  pensé  que  le  résultat  qu'avaient  pu  atteindre  ces  maîtres 
dans  le  domaine  de  la  peinture,  les  artistes  de  notre  époque 
pouvaient  également  l'obtenir,  même  dans  l'art  moins  abstrait 
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PL.  XI. 


JULES     LAGAE.     -     Mère   cl    Enfant. 


(  Mus(îe  de  Bruxelles.) 


de  la  sculpture.  Pénétré  de  cette  vérité,  j'ai  cherché  à  mettre  en 
oeuvre,  dans  l'exécution  de  mes  bustes,  en  même  temps  que  ce 
qui  m'est  resté  de  mes  études  d'art,  l'incontestable  habileté 
technique  que  j'ai  acquise,  petit  à  petit,  dans  l'atelier  de  mon 
ancien  patron  de  Roulers...  » 

Et  c'est  grâce  à  ce  raisonnement,  soutenu  par  une  volonté 
consciente  autant  qu'énergique,  que  les  bustes  de  Lagae  sont  ce 
qu'ils  sont,  expriment  un  sentiment  d'art  aussi  intense,  aussi 
éloquent,  aussi  émotif,  que  le  pourrait  la  plus  grande  conception 
du  meilleur  de  nos  maîtres.  C'est  bien  le  cas  de  leur  appliquer 
ces  vers: 

La  miette  de  Cellini 

Vaut  le   bloc  de   Michel-Ange! 

Raisonnement  soutenu  par  une  volonté  consciente  autant 
qu'énergique,  disons-nous.  Eh  !  c'est  bien  là  l'avis  du  jeune 
maître  lui-même.  Ne  l'expose-t-il  pas  assez  clairement  lorsqu'il 
nous  dit:  «  Je  m'estime  fort  heureux  d'être  né  dans  une  petite 
ville;  c'est  grâce  à  cela  que  j'ai  compris  qu'on  ne  peut  arriver 
que  par  des  efforts  puissants  autant  qu'incessants.  » 

Lagae  travaille  actuellement  à  un  Bas-relief  destiné  à  l'Arcade 
du  Cinquantenaire.  C'est  lui  aussi  qui  exécutera  le  Monument 
Dillens,  qui  comprendra  une  oeuvre  du  regretté  Maître,  avec, 
sur  le  socle,  son  médaillon,  d'après  le  beau  buste  que  modela 
Lagae  lui-même  et  que  nous  nous  plaisons  à  admirer  dans  son 
atelier.  De  ce  buste,  notre  admiration  se  reporte  ensuite  sur  celui 
de  Lequime,  sur  celui  de  Schônleber,  le  peintre  allemand,  et  sur 
le  Vieux  Pêcheur,  véritable  psychologie  du  loup  de  mer. 

Nous  y  revoyons  aussi  avec  plaisir  le  groupe  Vader  en 
Moeder,  qui  tint  une  bonne  place  à  plusieurs  expositions,  notam- 
ment au  Salon  de  Paris  en  1900. 

Jules  Lagae  va  en  outre  bientôt  commencer  le  Monument 
du  jeune  poète  flamand  Albrecht  Rodenbach,  né,  comme  lui, 
à  Roulers,  mort  à  23  ans.  Cette  œuvre,  dont  l'inauguration  aura 
lieu  en  1907,  sera,  nous  n'en  doutons  pas,  un  nouveau  succès 
pour  son  auteur. 

Décembre  1905. 


FRANZ    COURTENS 


QUE  nous  ayons  en  Belgique  une  école  de  peinture  qui 
fasse  honneur  à  notre  pays,  la  chose  est  indiscutable  et 
du  reste  indiscutée.  Mais  ce  qui  est  infiniment  plus 
évident  encore,  c'est  que,  chez  nos  peintres,  ce  sont  les  paysa- 
gistes qui  contribuent  le  plus  éloquemment  et  le  plus  puissam- 
ment à  affirmer  notre  réputation  artistique  à  l'étranger. 

Devons-nous  étayer  cette  opinion  par  un  exemple?  Repor- 
tons-nous à  l'Exposition  universelle  de  Liège,  en  1Q05,  oià  près 
de  dix  nations  des  deux  hémisphères  avaient  envoyé,  si  pas  ce 
qui  est,  du  moins  ce  qu'elles  avaient  cru  être  la  fine  fleur  de 
leurs  peintres.  Et,  de  ces  pays  à  l'expression  d'art  respectivement 
si  différente,  nous  osons  prétendre,  —  toute  question  d'amour- 
propre  national  de  côté,  —  qu'aucun  n'était  représenté  par  une 
pléiade  de  paysagistes  comparable  à  celle  que  forment  chez  nous 
Bartsoen,  Marcette,  François,  Franck,  Verstraete,  Van  Leem- 
putten,  Gilsoul,  Trémerie,  Carpentier,  Claus,  Farasyn,  Wytsman, 
et,  au-dessus  d'eux,  brillant,  prestigieux,  comme  auréolé,  Franz 
Courtens,  le  plus  beau  de  nos  peintres,  le  maître  éminent  dont 
chaque  production  est  attendue  impatiemment,  fait  événement 
chez  les  esthètes,  car  elle  est  toujours  un  chef-d'œuvre. 

Né  à  Termonde,  le  15  février  1854,  Franz  Courtens  est  fils 
de  commerçants,  et  rien  dans  son  entourage  ne  semble  devoir 
provoquer  chez  lui  l'éclosion  de  l'amour  du  Beau  et  encore  moins 
le  désir  de  s'adonner  à  la  peinture,  dont  il  devait,  dans  le  domaine 
du  paysage,  devenir  le  représentant  belge  le  plus  illustre.  Cepen- 
dant, s'il  ne  peut  déterminer  catégoriquement  les  influences  qui 
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contribuèrent  à  lui  faire  choisir  la  carrière  des  arts,  il  se  rappelle 
néanmoins  que  chaque  fois  qu'il  se  rendait  à  l'église  de  sa  ville 
natale,  ses  regards  étaient  irrésistiblement  attirés  vers  la  superbe 
toile  qu'on  y  admire  de  Van  Dyck,  un  Christ  en  croix,  peut-être 
la  plus  belle  du  Maître  flamand.  Et  là,  dans  l'ambiance  mystique 
du  temple,  le  jeune  Courtens  goûtait  un  ineffable  plaisir  à  se 
repaître  la  vue  de  ce  chef-d'œuvre,  peut-être  aussi  à  ressusciter  son 
auteur,  avec  lequel  il  conversait,  dont  il  subissait  l'influence,  et 
auquel,  vraisemblablement,  il  dut  la  noblesse  de  ses  premières 
ambitions... 

Ce  fut,  évidemment,  à  l'Académie  de  Termonde,  sous  Rosseels, 
qu'il  fit  ses  premières  armes.  Et  lorsque,  plusieurs  années  plus  tard, 
il  quitta  cet  établissement,  après  y  avoir  décroché  la  traditionnelle 
kyrielle  de  premiers  prix  et  de  médailles,  Courtens  savait  relative- 
ment peindre,  mais  il  ne  savait  guère  dessiner.  C'est  qu'à  cette 
époque  l'éducation  y  était  châtiée  au  point  de  vue  de  l'étude  des 
tons  et  des  valeurs,  mais  plutôt  négligée  en  ce  qui  concerne 
le  dessin. 

A  ce  propos,  un  fait,  assez  typique  du  reste,  déroute  les  idées 
du  Maître.  C'est  que  les  peintres  de  l'Ecole  de  Termonde,  qui 
savent  généralement  représenter  la  nature  et  surtout  détailler 
l'anatomie  des  arbres  avec  beaucoup  de  vérité,  ne  peuvent  le 
plus  souvent  échafauder  convenablement  une  figure  ou  un 
animal. 

Pour  expliquer  ce  phénomène,  il  suffit,  à  notre  avis,  d'ad- 
mettre que  la  représentation  graphique  d'un  arbre  relève  pour 
beaucoup  du  seul  sentiment  poétique  et,  bien  que  chaque  essence 
ait  sa  configuration,  son  anatomie  spéciale,  peut  se  prêter  à  des 
modifications  importantes,  qui  n'excluent  même  pas  la  fantaisie; 
tandis  que  lorsqu'il  s'agit  de  dessiner  l'être  Inunain,  ou  même  un 
animal  quelconque,  l'artiste  est  forcé  d'appliquer  des  règles  dont 
la  logique  est  inflexible,  règles  par  conséquent  qu'il  faut  posséder. 
Bref,  un  paysagiste  peut  être  un  brillant  interprète  de  la  nature, 
alors  même  qu'il  ignore  plusieurs  des  sciences  dont  la  connais- 
sance est  absolument  nécessaire  à  celui  qui  veut  animer  ses 
œuvres  de  figures. 

Mais  nous  abandonnons  notre  portrait! 
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FRANZ     COUUTENS.     —     Mutin    sous    Bois. 

(.T|)p.  d  M    le  ClRvcilicr  Biiycl,  Sccrctairc  de  S.  M.  Lcopuld  II.) 


En  1875,  Courtens,  après  un  court  séjour  à  Anvers,  vient  se 
fixer  à  Bruxelles,  et,  pendant  quatre  années  consécutives,  suit 
les  «  cours  »  de  l'Académie  libre,  pittoresquement  dénommée 
«  A  la  Patte  de  Dindon  ».  Il  y  travaille  avec  Stacquet,  Uytters- 
chaut,  et  d'autres  encore,  qui,  malgré  l'irrégularité  de  l'ensei- 
gnement qui  forme  leur  éducation,  sont  aujourd'hui,  il  faut  bien 
le  reconnaître,  parmi  nos  meilleurs  peintres  belges. 

L'art  de  Courtens  est  personnel  au  suprême  degré.  Nul 
n'arrive  à  manier  les  pâtes  avec  autant  de  prestesse,  de  virtuosité 
que  lui;  à  les  superposer,  brillantes,  chatoyantes,  riches,  somp- 
tueuses! D'aucuns,  peut-être,  —  comme  Baertsoen,  —  parlent 
un  langage  plus  émotif,  évoquant  une  vie  idéalement  calme, 
faisant  mouvoir  des  paysans  flamands  en  une  ambiance  mysté- 
rieuse et  discrète,  mais  personne  n'arrive  à  répandre  comme  lui 
la  lumière  abondante  et  chaude,  caressant  l'or  des  feuillages 
dans  ses  Brèves,  traversant  la  laine  souple  dans  La  Tonte  des 
moutons,  et  amenant  des  frissons  sur  la  chair  rose  des  porcs  dans 
La  Nichée.  Personne  ne  sait  comme  lui  métalliser  les  pâtes,  non 
par  la  coloration,  qui  est  toujours  distinguée  et  chantante,  mais 
par  le  modelé,  énigmatique,  qu'on  admire  pour  sa  robustesse  et 
sa  beauté,  solide  parfois  comme  un  bronze,  tel  dans  sa  Chèvrière! 

Au  moment  oiî  nous  lui  rendons  visite,  ses  tableaux  rentrent 
d'une  exposition  qu'il  vient  d'avoir  à  Anvers.  Au  fur  et  à  mesure 
de  leur  retour  à  l'atelier,  nous  notons  le  superbe  Eté,  qui,  à 
l'Exposition  de  Liège,  trônait  en  face  du  non  moins  superbe 
Automne,  acquis  pouf  la  ville  de  Buénos-Ayres.  Voici  maintenant 
un  curieux  Effet  de  lune  à  Anvers,  et  encore  un  Automne,  aux  tons 
chauds,  à  la  pâte  truculente,  au  coloris  puissant  et  gai  à  la  fois, 
dont  lui  seul  connaît  le  secret.  Puis  c'est  un  Temps  de  pluie, 
maussade,  réaliste,  une  Marine,  d'un  sentiment  pénétrant  et,  un 
peu  partout  dans  l'atelier,  des  études  et  des  tableautins  parlant 
un  langage  dont  les  expressions  sont  aussi  choisies  et  aussi 
assurées  que  s'il  s'agissait  d'œuvres  complètes! 

Parmi  les  premières,  il  en  est  une  surtout  résumant  éloquem- 
ment  les  qualités  maîtresses  de  l'artiste:  en  un  cadre  essentielle- 
ment poétique,  un  paysan  guide  une  charrue,  que  traînent 
nonchalamment  deux  chevaux  dorés,  ou  plutôt  tendrement  rosés 
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par  la  caressante  lumière  du  soleil  couchant!  Peut-être  n'avons- 
nous  pas  le  droit  de  commettre  cette  indiscrétion,  mais  nous 
résistons  difficilement  à  la  tentation  d'apprendre  au  lecteur  que 
le  Maître  se  propose  d'en  faire  une  grande  toile,  qui  ne  peut 
manquer  d'être  l'une  des  plus  belles  qui  seront  sorties  de  son 
pinceau  magistral. 

Mais  à  côté  du  Courtens  que  nous  venons  d'esquisser,  il  en 
existe  un  autre,  moins  connu  chez  nous,  mais  considérablement 
apprécié  à  l'étranger,  —  en  Allemagne  surtout.  Nous  voulons 
parler  du  «  dessinateur  ». 

L'interprétation  de  la  nature  en  un  mode  offrant,  comme  le 
fusain,  tant  de  ressources  oiJ  priment  et  la  vigueur  de  l'expression 
et  la  chaleur  de  l'enveloppe,  doit  être,  par  un  virtuose  tel  que 
lui,  une  chose  suprêmement  captivante.  Souhaitons  qu'il  nous 
soit  donné  un  jour  de  pouvoir  l'apprécier  à  ce  point  de  vue  si 
curieux,  ne  fût-ce  que  pour  qu'aucun  des  caractères  de  sa  person- 
nalité créatrice  ne  soit  ignoré  de  nos  compatriotes. 

Comblé  d'honneurs  à  l'étranger  et  dans  sa  propre  patrie, 
Courtens  pourrait  n'envoyer  ses  œuvTes  qu'aux  grandes  expo- 
sitions, là  où  le  succès  lui  est  pour  ainsi  dire  toujours  assuré. 
Mais  les  qualités  de  l'esprit  n'excluent  pas  celles  du  cœur  et  ce 
grand  artiste  est  l'homme  simple  par  excellence,  ne  connaissant 
nullement  la  vanité.  C'est  ce  qui  nous  a  encouragé  à  lui  parler, 
—  timidement  —  de  nos  modestes  salons  de  L'Essor,  et,  à  notre 
grand  étonnement  et  à  notre  non  moins  grande  joie,  il  nous  a 
permis  d'espérer  qu'il  participerait  à  notre  exposition  septennale 
de  1907. 

Mars  1906. 
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RODOLPHE  WYTSMAN 


CELUI  qui,  en  remontant  le  cours  des  années,  consulterait 
l'histoire  de  notre  Art  national,  verrait  quel  «  étonne- 
ment  »,  quel  «  désarroi  »  souleva,  il  y  a  quatre  ou  cinq 
lustres,  l'apparition  des  premiers  tableaux  de  l'école  «  néo-impres- 
sionniste »,  apparition  bientôt  suivie  de  celle  d'oeuvres  que  la 
multitude,  presque  dans  son  ensemble,  trouva  extravagantes  et 
que  l'on  rangea  sous  l'étiquette  étonnamment  expressive  de 
«  pointillisme  ». 

Depuis  lors,  l'évolution  s'est  faite,  complète,  radicale,  chacune 
des  deux  parties  ayant  heureusement  réalisé  la  moitié  du  trajet: 
le  public  s'est  insensiblement  habitué  à  la  vision  de  ces  artistes, 
pour  qui  la  recherche  du  plein  air  constitue  le  principal  objectif; 
les  «  néo-impressionnistes  »  se  sont  assagis,  éliminant  de  leur 
palette  certains  tons  révolutionnaires  qu'ils  y  mettaient  au  début, 
retenant  leur  faire  dans  les  limites  l'apparentant  beaucoup  plus 
avec  les  formules  jusque-là  connues  et  restant  désormais  sur  le 
seul  terrain  qui  justifie  leur  raison  d'être,  c'est-à-dire  chercher  à 
résoudre  le  problème  de  la  lumière  et  des  ombres,  avec  la  kyrielle 
de  phénomènes  des  transparences,  des  reflets,  etc. 

Incontestablement,  à  la  tête  de  ces  peintres  énergiques,  que 
ne  rebutèrent  ni  l'indifférence  ni  l'opposition  nettement  carac- 
térisée, il  faut  placer  Emile  Claus,  le  maître  d'Astène.  Mais  immé- 
diatement à  ses  côtés  viennent  se  ranger  plusieurs  artistes,  dont 
l'art  frise  la  maîtrise  et  dont  les  services  rendus  à  la  cause  du 
luminisme  sont  inappréciables. 

Rodolphe  Wytsman,  le  beau  chantre  des  sites  vallonnés  du 
Brabant,  est  l'un  de  ceux-là. 
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Né  à  Tertnonde,  en  1S60,  Wytsman,  s'il  est  vrai  que  «  l'édu- 
cation dépend  du  milieu  dans  lequel  on  a  vécu  »,  devait  fatale- 
ment avoir  des  goûts  raffinés  et  subir  le  charme  que  dégagent  les 
divers  arts,  car  son  père,  —  qui  était  notaire  en  cette  ville,  — 
s'occupait  beaucoup  de  musique,  fréquentait  les  grands  maîtres 
de  cet  art,  et  se  livrait  lui-même  avec  succès  à  la  composition. 

Dans  cette  ambiance  toute  de  distinction,  le  jeune  Wytsman 
devait,  répétons-le,  éprouver  de  la  sympathie  pour  tout  ce  qui 
est  marqué  du  sceau  de  l'art:  le  dessin  le  charma  tout  parti- 
culièrement. 

Ayant,  après  la  mort  de  son  père,  quitté  Termonde  pour 
aller  se  fixer  à  Gand,  il  entra  à  l'Académie  des  Beau.x-Arts  de 
cette  ville,  vers  l'âge  de  14  ans.  Mais  l'occasion  s'étant  présentée 
de  se  caser  dans  le  commerce,  il  dut  abandonner  ses  études 
d'art,  au  bout  d'une  année  de  fréquentation.  S'étant  aperçu  trois 
ans  plus  tard  qu'il  faisait  fausse  route,  il  rentra  à  l'Académie, 
—  sous  Canneel,  —  reprenant  ses  études  de  dessin,  qui  lui 
permirent  de  se  distinguer  bientôt. 

Vers  1878,  se  décidant  enfin  pour  la  peinture,  Wytsman 
aborde,  —  avec  le  grand  maître  qu'est  la  Nature,  —  l'étude  du 
paysage,  pour  lequel  il  éprouve  un  attrait  invincible.  11  suit,  de 
1880  à   1882,  les  cours  du  soir  de  l'Académie  de  Bruxelles. 

Voulant,  comme  la  plupart,  payer  à  l'étranger  son  tribut, 
il  part  sans  tarder  pour  l'Italie,  en  compagnie  du  tant  regretté 
Vanaise.  Il  y  fait  la  rencontre  de  Lambeau,  de  Lenain,  de 
Philippet,  de  Geets  qui,  pour  ainsi  dire,  y  constituaient  une 
véritable  colonie  belge. 

il  nous  parle  des  beautés  de  ce  pays,  s'exaltant  à  décrire  tel 
site,  puis  tel  autre  encore  qu'il  s'est  plu  à  traduire,  il  semble 
goijter  un  relent  du  bonheur  alors  éprouvé,  et,  étant  donnés 
son  teint  brun  et  son  débit  traînant  légèrement,  appuyant  sur 
la  syllabe  tonique,  on  croirait  entendre  un  véritable  Italien  qui 
décrit  le  charme  enchanteur  de  sa  propre  patrie. 

Rentré  en  Belgique,  Wytsman  va  retrouver  Van  Rysselberghe 
et  Schlobach  à  Knocke,  dont  il  travaille  pendant  deux  ans  les 
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dunes,   la   plage,   les  agglomérations  de  cabanes  blanches  aux 
toits  rouges.  Le  noyau  des  peintres  de  la  lumière  se  formait  déjà. 

Vers  ce  moment,  L'Essor,  que  présidait  Dillens,  commença 
à  faire  parler  de  lui;  Wytsman  en  fut  et  participa  à  plusieurs  de 
ses  expositions.  Mais  une  scission  s'étant  produite,  il  le  quitta 
avec  le  groupe  qui  fonda  les  XX. 

Cette  époque  marque  un  tournant  dans  notre  histoire  des 
Beaux-Arts. 

Les  XX  ayant  fait  appel  aux  impressionnistes  français,  les 
Claude  Monet,  les  Pissaro,  les  Sisley,  les  Renoir,  et  d'autres  encore, 
participèrent  à  leurs  salons,  ce  qui  eut  pour  effet  de  provoquer 
le  renversement  des  idées  dont  nous  parlions  au  commencement 
de  cette  étude.  Les  Vingtistes,  particulièrement,  en  ressentirent 
comme  un  coup  de  fouet,  et  la  plupart  d'entre  eux,  qui  éprouvaient 
un  réel  malaise  de  ne  pouvoir  mieux  exprimer  la  lumière  qu'ils 
comprenaient  pourtant  si  bien,  considérèrent  l'apparition  de  leurs 
œuvres  comme  une  leçon. 

Le  «  néo-impressionnisme  »  belge  était  né! 

Wytsman,  depuis  lors,  ne  cessa  d'être  l'un  de  ses  plus  brillants 
champions.  S'il  n'a  peut-être  pas  l'éblouissant  éclat  de  lumière 
qui  caractérise  l'art  de  Claus,  ses  œuvres,  d'une  grafltde  pureté 
de  ligne,  sont  toujours  empreintes  d'un  caractère  de  haut  style, 
Puvis  de  Chavannesque,  qui  fixe  particulièrement  sa  personnalité. 

Et  cette  beauté  de  ligne,  de  même  que  le  charme  habituel 
de  la  mise  en  page,  sont,  chez  Rodolphe  Wytsman,  la  conséquence 
d'un  travail  préalable,  soutenu,  opiniâtre,  que  sa  facture  volon- 
taire est  loin  de  laisser  soupçonner.  Car  s'il  arrive  à  réunir  dans 
ses  œuvres  ces  qualités  maîtresses,  c'est  qu'elles  sont  toujours 
précédées  par  l'exécution  de  nombreux  croquis,  simples,  métho- 
diques, qui  précisent  admirablement  la  synthèse  du  site  à  repré- 
senter. Les  uns  sont  au  crayon  noir,  le  contour  nerveusement 
suivi,  les  parties  d'ombres  relevées  d'un  hachuré  à  plat,  sommaire 
mais  expressif;  d'autres,  dont  la  ligne  est  plus  pittoresquement 
étudiée,  sont  complétés  aux  crayons  de  couleur  et  résolvent  déjà 
en  partie  les  problèmes  de  la  lumière,  à  la  solution  desquels 
l'artiste  s'acharne  avec  tant  d'ardeur. 
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Maître  de  son  crayon  comme  il  l'est,  Wytsman  devait  néces- 
sairement se  laisser  séduire  par  la  gravure.  Aussi,  n'est-ce  point 
trop  de  dire  que  ses  eaux-fortes,  d'expression  fort  éloquente, 
constituent  une  partie  très  importante  de  son  oeuvre.  Son  talent 
trouve  aussi  une  heureuse  application  dans  l'art  décoratif.  Il  est 
l'auteur  de  nombreuses  fresques,  dont  les  principales  furent  ou 
sont  actuellement  admirées  aux  expositions  de  Turin  et  de  Milan. 
Du  reste,  ses  goûts  le  portent  naturellement  vers  cet  art.  Le  culte 
qu'il  professe  à  l'égard  de  la  richesse,  de  la  beauté  et  surtout 
de  l'impeccabilité  de  la  ligne,  en  fera,  dès  que  son  talent  s'y 
sera  prêté  un  peu  plus  abondamment  encore,  un  maître  au  style 
élevé  et  tout  de  distinction. 

Rodolphe  Wytsman  est  Chevalier  de  l'Ordre  de  Léopold 
depuis  1904. 

En  quittant  son  atelier,  où,  délicieusement,  le  soleil  se  joue 
dans  ses  Vieux  tilleuls  et  dans  ses  superbes  coins  de  nature,  il 
nous  semble  éprouver  un  frisson  en  reprenant  contact  avec  la 
température  brumeuse,  malsaine  du  dehors... 

Mai  1906. 
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NICOLAS  VAN  DEN   EEDEN 


BEAUCOUP  de  peintres  arrivent  à  s'imposer  à  l'attention 
du  monde  esthète,  parce  que  leurs  œuvres,  sans  qu'il  y 
ait  plagiat,  font  penser  à  celles  de  certains  maîtres,  pour 
lesquels  l'engouement  du  public  est  manifeste.  D'autres,  infini- 
ment plus  rares,  ont  tout  simplement  le  mérite  de  ne  ressembler 
qu'à  eux-mêmes.  Leur  personnalité  se  dégage  avec  netteté.  Leur 
art  est  absolument  dissemblable  de  celui  de  leurs  confrères,  que 
la  couleur,  ou  le  dessin,  ou  la  facture,  ou  encore  le  sentiment 
qui  s'en  dégage  en  soit  la  cause. 

Nicolas  Van  den  Eeden,  le  sympathique  directeur  de  l'Aca- 
démie des  Beaux-Arts  de  Namur,  est  au  nombre  de  ces  derniers. 

Né  à  Gand,  le  30  septembre  1856,  Van  den  Eeden  ne  tarda 
guère  d'éprouver  une  vive  passion  pour  le  dessin.  A  l'école,  à  la 
maison,  partout  enfin,  il  goûtait  un  réel  plaisir  à  crayonner  les 
objets  qui  l'entouraient,  et  dans  ces  dessins  enfantins,  <o\i  la 
naïveté  constituait  évidemment  le  caractère  dominant,  perçaient 
déjà  des  qualités  révélant  chez  leur  auteur  des  dispositions  qui 
méritaient  d'être  favorisées.  Aussi,  son  frère  Jean,  aujourd'hui 
directeur  du  Conservatoire  de  Mons,  et  qui,  à  cette  époque, 
brillait  déjà  dans  la  carrière  musicale,  insistât-il  pour  qu'il  entrât 
à  l'Académie  placée  alors  sous  la  direction  de  Canneel. 

Presque  en  même  temps,  Van  den  Eeden  commençait  son 
apprentissage  chez  un  lithographe,  et  ce  travail,  —  des  portraits 
généralement,  —  s'exécutant  directement  sur  la  pierre,  en  une 
forme  châtiée  et  avec  une  netteté  scrupuleuse,  ne  contribua  pas 
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pour  peu  à  le  doter  des  qualités  qui  constituent  aujourd'hui  le 
meilleur  de  son  art.  Sa  satisfaction  était  immense,  lorsqu'à  la  fin 
de  la  semaine  il  rapportait  à  sa  famille  le  fruit  de  son  labeur. 
Tout  jeune  encore,  grâce  à  son  talent  et  aussi  à  son  courage,  il 
se  rendait  donc  utile  aux  siens,  tout  en  continuant  ses  études 
d'art,  véritables  bornes  de  son  ambition. 

Plus  tard,  en  récompense  de  ses  premiers  succès,  il  obtint  de 
pouvoir  disposer  de  ses  après-midi  pour  étudier  la  peinture  à 
l'Académie,  ses  matinées  restant  rigoureusement  consacrées  au 
travail  lithographique. 

Avant  qu'il  eiît  affronté  encore  le  feu  de  la  critique  dans  les 
expositions,  il  mit  un  jour  l'une  de  ses  premières  œuvres  à  la 
montre  d'un  libraire.  Par  un  heureux  hasard,  elle  fut  remarquée 
d'un  amateur  qui  en  paya  un  bon  prix. 

Tant  d'honneur  au  début  de  sa  carrière  devait  nécessairement 
lui  communiquer  une  ardeur  nouvelle.  Aussi,  poursuivit-il  ses 
études  académiques  avec  un  acharnement  qui  lui  valut  l'obtention 
des  principales  médailles. 

A  l'âge  de  26  ans,  Van  den  Eeden  quitta  Qand  pour  venir  se 
fixer  à  Bruxelles. 

Vers  le  même  moment,  sa  ville  natale,  en  récompense  de  ses 
brillantes  études  à  l'Académie,  lui  accorda  une  bourse  de  voyage 
qu'il  employa  à  visiter  la  Hollande,  s'arrêtant  surtout  à  Rotter- 
dam, La  Haye,  Harlem,  Amsterdam.  De  leurs  musées,  il  rapporta 
d'intéressantes  copies  de  Rembrandt,  Frans  Hais  et  Van  der  Elst. 

L'art  de  Van  den  Eeden,  bien  que  toujours  fidèle  aux  mêmes 
traditions  caractérisées  par  la  distinction  de  la  couleur  et  l'expres- 
sion d'un  sentiment  pénétrant,  légèrement  nostalgique,  sacrifia 
quelquefois  aux  lois  de  l'évolution,  ce  qui  nous  permet  de  répartir 
son  œuvre  en  trois  grandes  catégories,  correspondant  à  trois 
périodes  de  son  existence. 

Celle  du  début,  comprenant  surtout  des  œuvres  de  genre, 
nous  valut  d'abord  la  Jeune  fille  à  l'éventail,  qu'il  exposa  au 
Salon  de  Bruxelles.  Puis  vint  la  Darne  aux  Camélias,  une  œuvre 
importante  et  fortement  émotive,  dont  le  succès  fut  très  grand. 
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Exposée  d'abord  à  la  Triennale  de  Gand,  elle  fut  ensuite  admise 
au  Salon  de  Paris,  où  elle  valut  d'emblée  une  mention  honorable 
à  son  auteur.  Revenue  au  Salon  Triennal  de  Namur,  en  18Q2, 
elle  y  provoqua  l'admiration  des  visiteurs  et  du  monde  esthète 
et  le  Gouvernement  en  fit  l'acquisition  pour  le  Musée  de 
cette  ville. 

Encouragé  par  son  premier  succès  à  Paris,  Van  den  Eeden  y 
envoya  bientôt  une  grande  composition,  La  criée  aux  halles  de 
Bruxelles.  Revenue  en  Belgique  et  exposée  à  la  Triennale  de  Gand, 
elle  fut  acquise  par  le  Gouvernement  pour  le  Musée  de  Lxjuvain. 

Citons  encore,  de  la  même  période,  Le  Labour,  toile  non  moins 
marquante  que  les  précédentes,  figurant  aujourd'hui  à  l'Hôtel 
de  Ville  d'Anderlecht,  et  La  bouchée  de  pain,  qui,  après  avoir  été 
exposée  à  Bruxelles  et  à  Paris,  fut  acquise  au  Salon  de  Bruges, 
pour  figurer  au  Palais  du  Gouvernement  provincial  de  cette  ville. 
Inutile  d'ajouter  qu'au  cours  de  ces  années,  l'artiste  peignit  de 
nombreux  portraits. 

Vers  18Q0,  remonte  le  début  de  la  deuxième  période. 

A  cette  époque,  ses  goûts  le  portèrent  tout-à-coup  vers  un 
genre  absolument  spécial,  qui  lui  fit  acquérir  une  physionomie 
bien  particulière  dans  le  monde  des  arts.  Il  se  met  à  travailler 
avec  une  palette  exquisément  délicate,  des  intérieurs  à  Sainte- 
Gudule,  servant  de  cadres  à  des  compositions  généralement 
touchantes.  L'ambiance  mystique  qui  dort  sous  les  voûtes  élancées 
du  majestueux  monument  gothique,  cadre  absolument  avec  le 
caractère  de  cet  homme,  à  la  fois  timide  et  distingué,  et  il  est 
appelé  le  «  peintre  de  Sainte-Gudule  »,  comme  Meunier  est  celui 
du  «  pays  noir  »  et  Courtens  celui  des  «  Drèves  ». 

Il  nous  donne  alors  une  série  de  toiles  importantes,  compre- 
nant En  prière.  Prière  à  l'absente.  Les  Vêpres,  Le  Sonneur, 
éloquent  d'expression  synthétique,  Les  Communiantes,  dont  la 
virginale  coloration  et  le  sentiment  pénétrant  lui  valurent  un 
beau  succès  au  Salon  de  Paris,  et  nombre  de  petits  tableaux 
religieux,  figurant  en  bonne  place  dans  des  collections  parti- 
culières. 


5t 


En  1900,  à  la  mort  du  regretté  Baron,  Van  den  Eeden  fut 
appelé  à  le  remplacer  comme  directeur  de  l'Académie  des  Beaux- 
Arts  de  Namur. 

Subit-il  l'influence  de  son  illustre  prédécesseur,  dont  les 
efforts  incessants  avaient  fini  par  provoquer  l'éclosion,  en 
Wallonie,  d'une  pléiade  de  paysagistes  sincères?  Fut-il,  au 
contraire,  captivé  par  la  beauté  du  cadre  au  milieu  duquel  allait 
désormais  s'écouler  son  existence?  Toujours  est-il  qu'à  partir  de 
cette  époque,  —  et  c'est  là  ce  qui  constitue  la  caractéristique  de 
la  troisième  phase  de  son  art,  —  il  se  met  à  étudier  le  plein  air, 
rapportant  tantôt  des  notations  de  sites  urbains,  tantôt  des  études 
prises  dans  le  voisinage  immédiat  de  «  Namur  la  Belle  »,  se 
consacrant  même  à  d'importantes  compositions,  telle  Les  Avoines. 

Mais,  quoi  qu'il  fasse,  il  reste  figuriste. 

Tandis  que  chez  le  vrai  paysagiste,  le  site  est  le  sujet  et  la 
figure  qui  l'anime  le  complément,  pour  lui,  —  et  c'est  là  son  but, 
—  le  sujet  reste  toujours  la  figure,  le  paysage  n'étant  jamais  destiné 
qu'à  mettre  celle-ci  en  valeur! 

De  cette  dernière  série,  les  oeuvres  ti-anscendantes  sont: 
En  Automne,  coin  de  promenade  où,  dans  les  feuilles  jonchant 
le  sol,  s'ébattent  une  bande  d'enfants;  Retour  des  champs,  scène 
champêtre,  d'un  caractère  simple,  vue  aux  heures  du  soir,  et 
surtout  Chrysanthèmes,  que  nous  considérons  comme  l'une  de  ses 
meilleures  toiles.  Drapée  d'un  vêtement  sombre,  une  femme  au 
regard  profond  tient  une  gerbe  de  chrysanthèmes;  elle  se 
détache  sur  une  allée  d'arbres  aux  tons  déteints,  formant  ainsi 
un   éloquent  ensemble  d'expression  calme. 

Van  den  Eeden  est  Chevalier  de  l'Ordre  de  Léopold  depuis 
cette  année. 

Juin  1906. 
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JEF    LAMBEAU 


U 


N  nom.  Un  grand  et  véritable  artiste.  Une  de  nos  gloires 
nationales  ! 


Il  n';y  a  pas  bien  longtemps  encore,  nous  avions,  chose 
rare  pour  un  petit  pays  comme  le  nôtre,  l'insigne  honneur  de 
posséder  deux  des  plus  grands  sculpteurs  de  l'époque:  Constantin 
Meunier  et  Jef  Lambeau!  Deux  hommes  à  la  maîtrise  desquels  la 
France,  —  ce  foyer  d'art,  comme  le  disait  naguère  M.  Dujardin- 
Beaumetz.  le  distingué  sous-secrétaire  des  Beaux-Arts  en  France, 
—  ne  pouvait  opposer  que  la  puissance  de  Rodin,  l'illustre  et 
magistral  auteur  des  Bourgeois  de  Calais  et  de  L'Age  d'airain. 

Aujourd'hui,  la  Mort  nous  a  ravi  la  noble  figure  qu'était 
Meunier!  Mais  à  côté  de  l'œuvre  grandiose  qu'a  laissée  cet 
éloquent  interprète  de  la  vie  des  humbles,  cet  enthousiaste  glori- 
ficateur  du  travailleur  des  ténèbres,  il  nous  reste  Jef  Lambeau, 
actuellement  dans  la  plénitude  de  tous  ses  moyens,  dans  la  plus 
belle  efflorescence  de  son  énergique  talent  et  accusant  toujours 
l'imagination  la  plus  féconde  et  l'activité  la  plus  remarquable 
qui  puissent  s'attendre  d'un  artiste! 

Jef  Lambeau  est  né  à  Anvers,  en  1852.  Le  peintre  Alexandre 
Maerchelbach,  mort  il  y  a  quelques  jours,  et  lui,  eurent  une 
grand'mère  commune,  et  la  branche  à  laquelle  appartenait  le 
premier  fournit  encore  plusieurs  artistes  renommés,  parmi  les- 
quels l'architecte  Poelaert,  l'auteur  réputé  du  Palais  de  Justice 
de  Bruxelles.  Il  n'est  donc  pas  téméraire  d'attribuer  à  une  sorte 
d'atavisme  son  inclination  vers  les  arts. 
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Lambeau  n'avait  que  dix  ans,  lorsqu'il  fut  présenté  à 
l'Académie! 

Cela  n'alla  pas  tout  seul,  car  il  était,  outre  son  extrême 
jeunesse,  très  petit  pour  son  âge!  C'est  du  reste  œ  que  fit 
remarquer  l'administrateur  au  moment  de  l'inscription.  Mais  son 
père  affirma  qu'il  était  très  courageux  et  qu'il  lui  fournirait  un 
petit  banc  pour  le  hisser  à  la  hauteur  du  chevalet,  et  il  fut 
accepté. 

Son  admission  lui  causa  une  joie  indicible!  Rien  ne  pouvait 
égaler  le  plaisir  qu'il  ressentait  de  vivre  dans  cette  ambiance 
toute  spéciale,  propre  aux  académies!  Aujourd'hui  encore,  quand 
les  hasards  de  la  vie  l'y  ramènent,  il  revit  son  bonheur  d'au- 
trefois et  respire  abondamment,  avec  le  même  délice  qu'éprou- 
verait un  enfant  humant  l'air  dans  une  prairie  parfumée. 

Au  lendemain  de  sa  première  communion.  Lambeau  com- 
mença son  apprentissage  chez  un  sculpteur,  dont  la  spécialité 
était  de  fabriquer  des  proues  de  navires,  avec,  comme  ornemen- 
tation, des  symboles  de  la  mer.  Il  en  retint  des  ficelles  de 
métier  fort  utiles,  tout  le  travail  devant  s'y  faire  rapidement,  étant 
donné  l'extrême  modicité  des  prix  auxquels  ces  articles  étaient 
vendus. 

Trois  ans  plus  tard,  il  quittait  son  premier  patron  pour 
entrer  chez  un  autre,  travaillant  le  chêne  et  la  pierre,  et  quand 
il  fut  reçu  chez  Geefs,  qui  passait  à  cette  époque  pour  le  premier 
sculpteur  belge,  il  connaissait  absolument  son  «  métier  ».  Il  avait 
alors  quinze  ans! 

Jef  Lambeau  fit  son  concours  de  Rome  avec  Vinçotte, 
Dillens  et  Mignon,  artistes  auxquels  la  mère-patrie  peut  s'enor- 
gueillir d'avoir  donné  le  jour! 

Fait  intéressant  à  relever,  parce  qu'il  donne  une  haute  idée 
de  la  caducité  de  l'institution:  il  ne  fut  pas  classé,  —  n'ayant 
compris  qu'imparfaitement  le  sujet,  —  quoiqu'au  concours 
préparatoire  il  arrivait  premier  pour  la  figure  d'après  nature, 
premier  pour  l'expression  et  deuxième  pour  la  composition,  ce 
qui,  pour  l'entrée  en  loge,  en  fesait  une  tête  de  liste. 
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Ne  possédant  à  œtte  époque  qu'une  instruction  fort  relative, 
l'art  l'ayant  accaparé  de  bonne  heure  et  tout  entier,  il  ne  faut  pas 
s'étonner  outre  mesure  que  Lambeau  n'ait  pu  comprendre  le 
sujet  tel  que  le  «  voulait  »  le  Jury.  Mais  aux  yeux  de  beaucoup, 
le  véritable  premier  n'est  pas  celui  qui  connaît  le  mieux  l'His- 
toire, —  ou  si  l'on  veut  qui  l'interprète  le  mieux,  —  mais  bien 
celui-là  qui  est  le  plus  artiste  et  qui  a  su  le  prouver  au  concours 
d'après  nature,  d'expression  et  de  composition! 

L'année  qui  suivit  son  échec  vit  se  dessiner  sa  popularité. 
Sa  première  œuvre  à  succès  fut  L'Accident,  un  morceau  d'un 
sentiment  réaliste,  qui  eut  bientôt  les  honneurs  du  marbre,  fut 
reproduit  en  gravure  et  lui  valut  d'élogieuses  appréciations  de 
la  critique. 

Cependant,  sa  sculpture  ne  lui  permettant  que  très  diffi- 
cilement de  vaincre  les  difficultés  matérielles  de  l'existence. 
Lambeau  se  fait  peintre  et  va  s'installer  à  Paris  (nous  sommes 
en  1879),  en  compagnie  de  Van  Beers  et  de  Struys,  et  sans  rien 
laisser  de  transcendant,  il  manie  la  brosse  pendant  deux  ans. 
Mais  sa  peinture  est  trop  «  jolie  »  et  il  a  horreur  du  «  joli  »! 
Il  arrive  parfois  qu'on  vienne  lui  dire:  «  M.  Lambeau,  j'ai  vu 
votre  œuvre;  que  c'est  joli!  »  Et  le  Maître  de  s'empresser  de 
riposter  «  C'est  «  joli  »?  Je  suis  propre  alors.  C'est  à  recom- 
mencer! » 

L'énergie  que  dépense  cet  homme  de  constitution  délicate  est 
réellement  extraordinaire!  Sa  vie  entière  est  consacrée  à  un  travail, 
fiévreux,  incessant.  Dans  ses  moments  de  défaillance,  il  déplore 
amèrement  la  rapidité  avec  laquelle  le  temps  lui  échappe.  Il  va 
s'absorber  alors,  en  un  réduit,  déviant  ses  moulages  d'autrefois 
réunis,  de  superbes  pièces;  il  entrevoit  tout  ce  qu'il  y  aurait 
lieu  de  faire  en  s'appuyant  sur  de  semblables  documents,  mais 
son  imagination  féconde  le  transporte  au-delà  des  limites  du 
possible;  la  tâche,  titanesque,  lui  apparaît  irréalisable,  et,  le  cœur 
déchiré,  il  s'écrie:  C'est  trop  tard!... 

Alors  que  d'aucuns  cherchent  leurs  succès  en  la  production 
d'œuvrettes  gracieuses,  oii  l'ivoire  le  dispute  à  l'argent,  oià  le 
Joli  trône  en  maître  ayant  conquis  la  place  du  Beau,  Jef  Lambeau 
utilise  sa  virtuosité  puissante  et  fougueuse  à  la  réalisation   de 
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compositions  de  haut  style,  groupements  complexes  d'êtres  aux 
formes  jordaenesques,  dont  l'admirable  chef-d'œuvre,  Les  passions 
humaines,  est  et  restera  le  type  le  plus  pur.  Souvent  aussi  ses 
œuvres  sont  de  simples  traductions  réalistes  de  romans  charnels, 
que  son  magistral  talent  sait  idéaliser  et  dépouiller  de  tout  carac- 
tère trivial,  comme  dans  la  Joie,  le  Meurtre,  La  Folle  Chanson 
et  le  fameux  Faune  mordu,  qui  a  tant  fait  couler  d'encre  il  y  a  à 
peine  un  an  ! 

Imbu  d'idées  rétrogrades,  conséquences  d'une  éducation  artis- 
tique vicieuse,  parce  que  trop  classique.  Lambeau,  malgré  ses 
géniales  dispositions,  aurait  pu  ne  jamais  connaître  la  véritable 
conception  sculpturale,  si  le  voile  fatal  ne  s'était  déchiré  d'une 
façon  aussi  providentielle  qu'inattendue. 

Pendant  son  séjour  à  Paris,  il  appartenait  à  un  groupement 
d'une  dizaine  de  Belges,  —  la  voix  patriotique  parle  haut  à 
l'étranger!  —  des  artistes  et  de  simples  artisans. 

Certain  soir,  ses  amis  et  lui  décidèrent  d'aller  souper  dans 
un  restaurant  qui  leur  était  absolument  inconnu.  A  peine 
entrés,  nos  «  pays  »  s'aperçoivent  qu'ils  sont  dans  un  établis- 
sement fréquenté  particulièrement  par  des  sculpteurs.  Des  conver- 
sations commencées  leur  apprennent  qu'on  y  discute  la  parti- 
cipation au  prochain  Salon,  et  de  ce  qu'ils  entendent,  le  fragment 
suivant  vient  bouleverser  les  idées  de  Lambeau: 

—  «  Qu'enverras-tu?  »  disait  l'un   à  son   voisin. 

—  «  Mais,  mon  Lamartine!  »  répond  l'autre. 

—  «  En  ce  cas,  reprend  le  premier,  tu  devras  polir  soigneuse- 
ment les  larmes,  pour  faire  pleurer  les  pioupious  et  les  bonnes 
d'enfants!  » 

—  «  Tais-toi,  blagueur!  Mais  qu'enverras-tu  toi-même?  » 

—  «  Moi?  Rien!  A  côté  de  ton  succès,  mon  œuvre,  telle  que 
je  comprends  la  sculpture,  ne  serait  pas  même  regardée?  » 

—  «  Mais,  qu'est  la  sculpture?  comment  la  comprends-tu?  » 

—  «  La  sculpture?  la  vraie  sculpture?  c^est  celle-là  qui  peut 
tomber  des  toits  et  pour  laquelle  le  mouleur  n'a  pas  besoin  du 
Maître  lorsqu'il  faut  la  raccommoder!...  » 

56 


Comme  nous  le  disions  plus  haut,  cette  définition  imagée 
mais  éminemment  éloquente  émeut  profondément  Lambeau. 
Pour  lui,  c'est  l'heureux  trait  de  lumière!  Est-il  en  effet  possible 
de  vouloir  animer  une  figure,  lui  imprimer  un  mouvement  sincère 
sans  s'appuyer  sur  cette  théorie?  Et  cependant,  combien  en  est-il 
autrement  de  certains  chefs-d'œuvre  «  fameux  »,  auxquels  il 
manque  un  bras  ou  une  jambe  et  dont  on  ne  pourrait  dire  s'ils 
doivent  être  tendus  ou  repliés!... 

Mais  notre  intention  n'est  point  d'en  finir  avec  cet  artiste 
en  la  présente  étude.  Le  Maître  lui-même  désire  qu'il  en  soit 
autrement.  11  veut  bien  nous  faire  l'honneur  de  nous  inviter  à 
reprendre  notre  entretien  avec  lui.  11  nous  exposera  alors  ses 
idées  sur  la  sculpture  monumentale  et  sur  la  situation  actuelle 
des  grands  salons  d'art.  Avec  l'élévation  de  jugement  qui  le 
cai-actérise  et  le  pittoresque  de  ses  appréciations,  nul  doute  qu'il 
ne  nous  mette  à  même  d'écrire  une  page  qui  soit  un  enseigne- 
ment précieux  pour  beaucoup! 

Juillet  1906. 
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MAURICE   HAGEMANS 


EU  d'aquarellistes  ont  le  bonheur  de  peindre  en  un  genre 
qui  captive  généralement  autant  que  celui  pratiqué  par 
Maurice  Hagemans! 


Et  lorsqu'on  y  regarde  d'un  peu  près,  l'on  doit  convenir 
qu'il  ne  peut  pas  en  être  autrement:  Hagemans  s'exprime  en  une 
forme  essentiellement  synthétique,  ne  retient  de  l'expression  artis- 
tique que  l'éloquence  du  sujet  et  la  beauté  de  la  couleur,  prend 
soin  de  ne  jamais  forcer  l'observateur  à  un  examen  analytique 
inopportun  de  l'œuvre,  —  ce  qui  a  souvent  pour  résultat  de  faire 
trouver  l'ensemble  quelconque  par  suite  de  l'imperfection  d'un 
des  détails. 

De  plus,  sa  facture  est  absolument  spéciale,  attachante  et... 
indéfinissable:  ni  frotté,  ni  lavé,  ni  gratté,  ni  chargé.  C'est...  du 
Hagemans,  et  c'est  beau  avant  tout! 

Hagemans  est  né  à  Liège  le  17  août  1852.  Son  père  et  sa 
mère  faisaient  de  la  peinture.  M"i^  Hagemans  ayant  contracté 
une  grave  maladie,  toute  la  famille  se  rendit  en  Italie  et  là  le 
jeune  Maurice  voyait  ses  parents  chercher  une  distraction  dans 
la  pratique  d'un  art  où  lui-même  devait  plus  tard  occuper  une 
si  belle  place. 

Cependant  sa  vocation  ne  se  décida  pas  sur  le  champ.  Il 
fit  d'abord  ses  classes  latines,  et,  au  cours  de  ses  vacances,  qu'il 
passait  d'habitude  à  Chimay,  il  s'essaya  à  la  peinture. 

Chose  typique:  dans  le  principe,  Hagemans  se  servait  de 
l'aquarelle  pour  faire  ses  études  sur  nature,  documents  qui  lui 
venaient  en  aide  pour  l'élaboration  de  ses  tableaux  à  l'huile.  Il 
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trouvait  que  c'était  «  plus  propre  à  transporter!  »  Aujourd'hui 
qu'il  n'a  plus  les  mêmes  raisons  de  subordonner  sa  manière  de 
faire  à  des  considérations  d'élégance,  il  fait  des  études  à  l'huile  qui 
lui  permettent  de  travailler  ses  aquarelles  à  l'atelier. 

Ce  fut  en  effet  comme  peintre  qu'il  débuta.  C'était  en  1875, 
avec  un  tableau  intitulé  Soleil  de  Mars.  L'œuvre  du  jeune  artiste 
fut  très  remarquée;  elle  eut  même  les  honneurs  de  la  reproduction. 

Sans  abandonner  la  peinture,  —  par  laquelle  il  se  fait  encore 
quelquefois  représenter  aux  expositions,  —  il  s'occupa  bientôt 
de  l'aquarelle  de  façon  plus  active,  et,  en  1885,  il  entrait  aux 
Aquarellistes,  où  il  apportait  l'appoint  d'une  formule  nouvelle 
et  bien  personnelle,  se  rangeant  d'emblée  aux  côtés  des  Uytters- 
chaut  et  des  Stacquet. 

Hagemans  est  surtout  le  chantre  des  scènes  pastorales.  Les 
moutons  l'ont  particulièrement  beaucoup  occupé.  Nul  mieux  que 
lui  ne  sait  transcrire  sur  le  de  Kanson,  —  son  papier  de  prédilec- 
tion —  le  déplacement  silencieux  des  troupeaux  ovins,  copiant  la 
démarche  rythmée  d'un  berger  dont  la  silhouette  sombre  est  en 
partie  noyée  dans  un  vague  nuage  de  poussière. 

Et  les  vaches!  Comme  il  sait  aussi  les  traiter  avec  intérêt! 
Comme  leurs  poses  sont  naturelles  et  variées,  absolument  vécues! 

Et  ce  qui  constitue  le  charme  de  ses  œuvres,  c'est  la  concen- 
tration de  l'intérêt  en  un  point  unique,  généralement  vers  le 
moyen  plan.  Car  il  est  à  remarquer  que  dans  les  aquarelles 
d'Hagemans,  l'avant-plan  est  presque  toujours  d'expression  calme. 
Faisant  sien  cet  axiome  d'un  maître  français,  il  ne  veut  pas: 

«  Qu'on  voie  marcher  les  insectes  aux  premiers  plans  ». 

Sa  facture  est  «  indéfinissable  »,  disions-nous  plus  haut.  On 
ne  pourrait  guère  dire,  quand  on  les  examine,  si  ses  œuvres  sont 
d'exécution  rapide  ou  laborieuse.  Cependant  le  travail  du  Maître 
est  plutôt  complexe:  après  une  mise  en  place  sommaire,  véri- 
table grande  coulée  de  tons,  viennent  des  lavages,  des  mises 
au  point  de  détails,  des  enveloppements  de  masses,  si  bien  que 
lorsque  l'ituvre  est  finie,  nul  ne  pouirait  dire  quelle  a  été  la 
marche  suivie  pour  la  réaliser. 
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Il  en  résulte  aussi  qu'il  serait  puéril  de  vouloir  s'adapter  la 
formule  d'Hagemans:  trop  de  caractères  lui  appartiennent  en 
propre  et  ne  peuvent  être  exprimés  par  d'autres,  le  Maître 
voudrait-il  sincèrement  les  définir.  C'est  ce  qui  explique  le 
découragement  qu'exprimait  un  de  ses  élèves,  —  industriel 
retraité,  dont  l'ambition  mince  était  de  briller  comme  peintre 
à  l'eau  : 

«  Je  dépose  la  palette  et  les  pinceaux,  M.  Hagemans;  je  ne 
les  reprendrai  plus.  Je  vois  bien  que  je  ne  pourrai  pas  vous 
«  imiter  »•  vous  me  cachez  des  secrets  de  fabrication!  » 

Août  1906. 
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«  ¥ 'ŒUVRE  d'art  »,  a  dit  Zola,  «  c'est  la  Nature  vue  au  travers 
I  d'un   tempérament  ». 

Et  pour  confirmer  la  justesse  de  cette  définition,  certains 
peintres,  —  si  nous  nous  arrêtons  à  ces  seuls  traducteurs  des 
êtres  et  des  choses,  —  ne  voient  dans  le  modèle  à  reproduire 
que  ce  qui  fait  sa  beauté  au  point  de  vue  du  coloris  et,  dès 
lors,  tous  leurs  efforts  tendent  à  doter  leur  oeuvre  de  cette 
richesse  de  coloration  qui  les  a  surtout  séduits. 

D'autres  sont  avant  tout  idéalistes.  Ils  pensent  que  repro- 
duire la  matière  est  peu  de  chose,  si  la  reproduction  ne 
parvient  à  exprimer  une  idée,  clairement,  avec  une  intensité  de 
force  telle  que  sa  compréhension,  dussent  les  autres  qualités  de 
l'œuvre  d'art  en  souffrir  cruellement,  soit  à  la  portée  de  chacun. 

D'aucuns  s'attachent  à  la  solution  des  problèmes  de  la 
lumière,  ce  qui  constitue  pour  eux  le  summum  de  l'art,  et  il  en 
est  encore  pour  qui  la  richesse  de  la  forme,  ou  si  l'on  veut  du 
style,  présente  un  attrait  tel  qu'ils  considèrent  souvent  les  autres 
éléments  de  l'expression  artistique  comme  secondaires,  presque 
négligeables. 

On  le  voit,  faire  œuvre  d'art  n'est  point  exprimer  sa  pensée 
ou  reproduire  la  nature  suivant  une  formule  déterminée,  la 
même  pour  tout  le  monde,  mais  bien  rendre  ce  que  l'on  a  pensé 
ou  ce  que  l'on  a  vu,  en  ne  tenant  compte  que  de  ses  propres 
impressions. 

Emile  Motte,  aujourd'hui  directeur  de  l'Académie  des  Beaux- 
Arts  de  Mons,  est  de  ceux  qui  cherchent  avant  tout  à  imprimer 
à  leurs  œuvres  une  beauté  élevée,  stylique,  qui  puise  sa  richesse 
dans  la  correction,  ou  plutôt  dans  l'impeccabilité  de  la  forme. 
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«  Le  dessin  est  le  mâle,  la  peinture  est  la  femelle  »,  a  dit 
Charles  Blanc. 

Motte  partage  absolument  l'opinion  du  célèbre  esthète  et 
l'exemple  des  grands  peintres  du  passé  est  là  pour  lui  donner 
raison  :  nul  d'entre  ces  derniers,  en  effet,  ne  fut  en  même 
temps  grand  dessinateur  et  puissant  coloriste;  et  si,  comme 
nous  le  disions  tantôt,  tant  de  nos  peintres  sacrifient  tout  au 
culte  de  la  couleur  ou  à  celui  de  l'impressionnisme,  on  doit 
s'estimer  fort  heureux  d'en  trouver  encore  qui  pensent  que  le 
langage  de  la  forme  doive  être  d'une  éloquence  absolument 
transcendante. 

Emile  Motte  est  né  à  Mons,  en  1860. 

Il  fit  d'abord  ses  humanités,  bien  que  son  inclination  pour 
les  arts  fût  manifeste.  Cependant,  en  même  temps  qu'il  aclievait  sa 
rhétorique,  il  commença  ses  études  de  dessin  à  l'Académie  de 
Mons,  que  dirigeait  alors  André  Hennebicq.  11  entra  plus  tard 
à  la  classe  de  peinture  et  lorsqu'il  quitta  l'établissement,  il  avait 
décroché  le  prix  d'excellence  au  dessin  et  à  la  peinture. 

Après  avoir  étudié  pendant  deux  ans  avec  Bourlard,  Motte 
se  fit  admettre  à  l'Académie  royale  d'Anvers,  où  il  travailla 
sous  la  direction  de  Beaufaux. 

C'est  peu  de  temps  après  cette  époque  que  survint  la  mort 
de  son  père.  Cette  perte  fut  un  véritable  obstacle  à  la  conti- 
nuation de  ses  études,  car,  privé  de  tout  soutien,  il  dut  aban- 
donner l'Académie  et  revenir  à  Mons  pour  y  reprendre  les 
entreprises  paternelles  sous  peine  de  perdre  d'importantes 
sommes,  versées  à  titre  de  cautionnements.  Pendant  près  de  dix 
ans.  Motte  se  vit  forcé  de  consacrer  son  temps,  son  savoir  et  ses 
efforts  à  la  direction  de  travaux  dont  l'esprit  était  absolument 
contraire  à  sa  vocation,  occupant  un  nombreux  personnel  ouvrier, 
renouvelant  les  contrats  par  des  contrats,  et  attendant  patiemment 
le  moment  où   il  pourrait  liquider  sans  trop  de  désavantages. 

Et,  le  croirait-on?  pendant  ces  années  de  constante  activité 
et  de  préoccupations  essentiellement  matérielles.  Motte  sut  rester 
fidèle  à  la  peinture:  il  lui  consacrait  ses  dimanches  et  les  jours  de 
chômage.  C'est  dans  ces  conditions  plutôt  défavorables  qu'il  fit 
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EMILE     MOTTE.     -     La     Vigilance. 


son  Christ  mort,  exposé  au  Salon  de  Paris,  en  1886,  et  acquis 
par  l'Etat  pour  une  église  des  Flandres.  L'année  suivante,  il 
entra  à  l'atelier  de  Jean-Paul  Laurens,  dont  il  suivit  les  leçons 
pendant  deux  ans.  L'influence  de  ce  maître  sur  la  direction  de 
son  art  fut  très  grande. 

Afin  de  s'absorber  plus  profondément  dans  le  culte  de  la 
forme,  Motte  s'adonne  au  genre  «  grisaille  »,  et,  en  1893,  il 
expose  à  Paris  ses  Vierges  folles,  tableau  qui  provoque  beaucoup 
de  critiques,  et  dont,  à  vrai  dire,  les  adversaires  sont  beaucoup 
plus  nombreux  que  les  partisans.  L'auteur  en  fit  don  à  sa  ville 
natale. 

Tout  ce  bruit,  tout  cet  antagonisme,  toutes  ces  appréciations, 
souvent  violentes,  ne  découragent  pas  l'artiste,  d'autant  plus 
qu'outre  cette  toile,  il  avait  au  Salon  une  deuxième  oeuvre,  Tête 
d'enfant,  qui  fut  acquise  par  la  Ville  de  Paris.  La  même  année, 
il  participe  au  Salon  de  Bruxelles  avec  une  Tête  d'homme,  portrait 
du  peintre,  et  Anne-Marie  ;  ces  deux  toiles  lui  valent  le  plus 
beau  de  ses  succès,  grâce  à  une  circonstance  toute  spéciale: 
Rochefort,  le  fougueux  journaliste  français,  précisément  de  passage 
à  Bruxelles,  est  interviewé  par  l'Etoile  Belge  sur  le  Salon  des 
Beaux-Arts.  Il  déclare  que  de  tous  les  peintres  dont  il  a  vu  les 
œuvres,  un  seul,  Emile  Motte,  révèle  un  tempérament  vraiment 
spécial.  C'en  fut  assez  pour  tirer  celui-ci  de  l'ombre  et  en  faire, 
du  moins  pour  quelque  temps,  un  peintre  à  la  mode! 

Mais  la  fortune  est  une  fée  inconstante  et  Motte  ne  tarde 
pas  à  l'apprendre:  en  1894,  désireuse  d'avoir  l'un  de  ses  tableaux 
dans  son  musée,  la  ville  de  Mons  lui  demande  une  esquisse. 
L'artiste  en  fait  deux,  successivement.  Au  temps  des  Aïeux  et  Un 
chapitre  de  la   Toison  d'Or,  qui  sont  successivement  refusées! 

Mieux  favorisé  au  Salon  de  Paris,  en  1896,  le  Gouvernement 
français  lui  achète,  pour  le  Musée  de  Luxembourg,  son  Etude 
auto-psychique. 

En  1897,  Motte  est  nommé  Chevalier  de  l'Ordre  de  Léopold. 
Malgré  la  décision  négative  de  la  Commission  du  Musée  de 
Mons,  Motte  s'attèle  à  la  réalisation  de  sa  première  esquisse; 
mais,  pai  suite  de  diverses  circonstances,  le  tableau  ne  peut  être 
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exposé  qu'en  1899,  au  Salon  de  la  Libre  Esthétique.  Encore 
une  fois,  la  critique  semble  commenter  son  art  sans  en  avoir 
saisi  la  réelle  portée  esthétique  et  l'artiste,  qui  manie  la  plume 
avec  beaucoup  d'habileté,  écrit  à  ce  sujet  une  intéressante  bro- 
chure, qu'il  intitule:  Une  heure  d'art.  Mais  là  ne  s'arrêtent  point 
les  tribulations  que  doit  lui  causer  cette  toile.  Revenue  au  Salon 
de  Bruxelles,  en  1903,  elle  y  provoque  une  nouvelle  tempête 
journalistique,  principalement  dans  \' Indépendance,  avec  Tardieu, 
et  dans  le  Petit  Bleu,  avec  Ergaste.  Motte  se  voit  à  nouveau 
forcé  d'abandonner  la  palette  pour  la  plume  et,  sous  forme  de 
brochure  encore,  il  écrit  La  Vérité  sur  le  Salon  Triennal.  En 
outre,  à  la  demande  de  l'Administration  communale  de  Mons, 
Au  temps  des  Aïeux  est  proposé  à  la  Commission  du  Musée  de 
cette  ville  qui  sait  se  souvenir  en  avoir  refusé  l'esquisse  et  qui, 
pour  ne  point  se  déjuger  sans  doute,  refuse  l'œuvre,  «  sans 
l'avoir  vue  »,  à  l'unanimité,   moins  le  président! 

Il  n'en  poursuit  pas  moins  son  apostolat  pour  le  triomphe  du 
culte  de  la  ligne,  en  se  faisant  représenter  à  Anvers,  en  1904, 
par  Le  Pardon,  Adam  et  Eve,  et  à  l'Universelle  de  Liège,  en  1905, 
pai"  sa  délicieuse  Harmonie  en  gris.  Actuellement,  Motte  est 
occupé  à  une  grande  composition,  la  plus  importante  de  sa  vie, 
incontestablement,  La  Paix  divine. 

Dans  son  enseignement  comme  dans  son  art,  son  principal 
souci  est  de  faire  apprécier  la  beauté  élevée  qui  caractérise 
l'œuvre  picturale  chaque  fois  que  l'artiste  a  concentré  tous  ses 
moyens  pour  la  doter  d'un  dessin  pur,  parfait  et  distingué.  En 
1897  et  l'année  qui  suivit,  il  entreprit  une  série  de  voyages  à 
travers  l'Europe  artistique.  Les  œuvres  qu'il  étudia,  les  documents 
qu'il  consulta,  les  parallèles  qu'il  établit,  ne  firent  qu'accroître 
la  force  de  ses  opinions  et  lui  faire  trouver  de  plus  en  plus 
juste  sa  devise:  L'Art,  c'est  la  Eoi! 

Octobre  1906. 
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LEON    FRÉDÉRIC 


Chaussée   de    Haecht,   208,    Bruxelles. 


QUELQU'UN  désirant  se  rendre,  dans  cette  grande  artère, 
à  la  boulangerie  du  «  Pehn  Maltick  »  ou  chez  le 
mastroquet  du  «  Chat  »,  aurait,  sans  nul  doute,  pu 
obtenir  des  renseignements  précis  par  le  premier  habitant 
renconti-é.  Mais  comme  nous  ne  voulions  connaître  que  l'adresse 
de  M.  Léon  Frédéric,  le  magistral  auteur  du  Paysan  mort  et  de 
tant  d'autres  toiles  hautement  suggestives,  membre  de  l'Académie 
royale  de  Belgique  et  lauréat  du  dernier  Salon  de  la  Société  des 
Beaux-Arts,  aucune  des  quelque  vingt  personnes  interrogées  dans 
son  voisinage  immédiat  ne  put  nous  indiquer  son  habitation,  et 
le  «  Bottin  »,  consulté  chez  l'imprimeur  du  230,  fut  seul  à  nous 
apprendre  que  l'excellent  artiste  demeure  au  208! 

Cela  peint  bien  l'indifférence  des  masses  vis-à-vis  de  tout  ce 
qui  consacre  l'élévation  de  la  pensée!  Cependant,  combien 
sont-ils  nombreux  ceux-là  qui  souhaiteraient  d'être  parfaitement 
inconnus  dans  leur  propre  rue,  pour  jouir,  en  échange,  dans  le 
pays  entier,  que  disons-nous,  dans  l'Europe  entière,  d'une  répu- 
tation égale  à  celle  qui  honore  Léon  Frédéric! 

Né  à  Bruxelles  en  1856,  Frédéric,  —  tant  est  grande  la  fragilité 
des  choses  humaines,  —  faillit  passer  à  côté  de  sa  vocation  sans 
le  savoir,  ce  qui  eut  fait  perdre  à  notre  pays  l'un  de  ses  peintres 
les  meilleurs  et  au  caractère  le  plus  spécial  :  son  père,  voulant 
en  faire  un  décorateur,  le  prit  un  jour  avec  lui  pour  le  présenter 
chez  Charles  Albert.  Mais,  en  passant  vis-à-vis  de  l'atelier 
d'Alexandre  Robert,  le  portraitiste,  probablement  pris  d'un  scru- 
pule tardif,  Frédéric  père  entra  et  lui  demanda  conseil  sur  l'acte 
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qu'il  allait  poser.  Fort  heureusement,  l'artiste  lui  dit  «  qu'il 
n'agirait  pas  avec  autant  de  précipitation;  qu'à  son  avis,  le  jeune 
Léon  devrait  d'abord  plus  ou  moins  savoir  dessiner,  car  lorsqu'on 
entre  dans  un  atelier  sans  rien  connaître  de  ce  qui  s'y  enseigne, 
on  est  forcé  de  se  consacrer  presque  exclusivement  aux  courses 
et  autres  corvées;  qu'enfin,  il  trouvait  préférable  de  le  mettre,  au 
préalable,  pendant  un  certain  temps,  à  l'Académie  ». 

Rendu  perplexe  par  les  justes  objections  d'un  homme  de  bon 
sens,  M.  Frédéric  père  n'alla  point  chez  Charles  Albert,  et  quel- 
ques jours  plus  tard  il  faisait  inscrire  son  fils  à  l'Académie,  oii 
celui-ci  étudia  le  dessin  dans  la  classe  de  Vankeirsbilck. 

Il  y  resta  deux  ans. 

Lorsqu'il  en  sortit,  il  ne  fut  plus  question  ni  de  Charles  Albert 
ni  de  décoration  et  le  jeune  homme  fut  envoyé  à  l'atelier  de 
Portaels,  qui  commençait  à  s'en  aller  à  la  dérive.  Presque  toujours 
seuls,  les  élèves  se  livraient  à  toutes  sortes  de  fantaisies  qui 
déterminèrent  plusieurs  fois  le  Maître  à  les  mettre  à  la  porte. 
Du  reste,  vers  cette  époque,  Portaels  effectua  divers  lointains 
voyages,  et  le  soin  de  revoir  les  travaux  des  élèves  était  alors 
confié  au  peintre  Agneessens. 

Cependant,  malgré  cette  fréquentation  irrégulière  et  inter- 
mittente, ou  peut-être  à  cause  d'elle,  Frédéric  fit  d'importants 
progrès.  Livrés  à  eux-mêmes,  les  élèves  devaient  réaliser  de  grands 
efforts,  soit  pour  le  choix  et  la  disposition  des  modèles,  soit  pour 
corriger  mutuellement  leurs  travaux. 

C'est  à  cette  époque  que  Frédéric  fit  le  concours  de'  Rome, 
où  il  ne  fut  pas  classé.  Le  même  résultat  négatif  marqua  sa 
participation  au  concours  Godecharle,  dont  le  vainqueur  fut 
Eugène  Broerman. 

Chose  étrange,  et  qu'il  importe  de  souligner,  Frédéric,  —  si 
l'on  excepte  un  modeste  second  prix,  décroché,  croyons-nous, 
au  concours  «  du  nez  et  des  yeux  »,  —  n'obtint  jamais  aucune 
distinction,  ni  à  l'Académie,  ni  aux  concours  officiels! 
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Son  échec  au  concours  de  Rome  lui  fut  très  sensible.  Non 
pas,  comme  on  pourrait  le  croire,  parce  qu'il  n'avait  pas  le  Prix, 
mais  bien,  parce  que  n'ayant  pas  le  Prix,  l'occasion  de  voir  l'Italie 
et  d'y  étudier  les  nombreux  chefs-d'œuvre  des  maîtres  de  la 
Renaissance  lui  échappait.  Il  en  fut  à  ce  point  affecté  que  son 
père  s'en  émut,  et  qu'il  paya  de  grand  cœur  à  son  fils  le  voyage 
depuis  si  longtemps  désiré. 

Son  temps  à  l'étranger  fut  entièrement  employé  à  se  docu- 
menter sur  les  divers  domaines  de  l'art  pictural.  Il  en  rapporta 
beaucoup  d'études  de  paysage,  des  esquisses  exécutées  dans  les 
musées  et  de  nombreux  croquis  pris  aux  coins  des  rues,  au  hasard 
du  moment  et  du  sujet  traité.  Pendant  tout  son  séjour,  son  intimité 
avec  Dillens  fut  grande  et  leurs  rapports  presque  quotidiens. 

A  son  retour,  Frédéric  se  mit  bravement  à  l'ouvrage,  pro- 
duisant d'abord  des  travaux  d'histoire,  mais  en  envisageant 
ce  genre  à  un  point  de  vue  très  spécial,  presque  réaliste.  Une  de 
ses  toiles  marquantes  de  cette  époque  est  Roland  de  Lattre  exécu- 
tant les  Psaumes  de  la  Pénitence  devant  Charles  IX  et  Catherine 
de  Médicis,  œuvre  dans  laquelle  il  donne  libre  cours  à  son  ima- 
gination, ne  tenant  aucun  compte  de  l'archéologie.  La  Mort  de 
Saint  François  d'Assises,  bientôt  suivie  d'une  Légende  de  Saint 
François,  sont  les  dernières  de  cette  série,  qu'il  abandonne  du 
reste  pour  produire  une  œuvre  forte,  Marchands  de  craie,  tryp- 
tique,  actuellement  au  Musée  de  Bruxelles,  où  la  distinction  du 
coloris  le  dispute  à  l'éloquente  expression  de  la  ligne. 

D'autres  toiles  de  l'artiste,  sans  procéder  peut-être  du  même 
caractère  émotif,  expriment  tout  aussi  énergiquement  sa  maîtrise. 
Il  en  est  ainsi  du  Repas  de  funérailles,  du  Musée  de  Gand,  et 
de  cette  œuvre,  rappelant  à  Frédéric  une  région  chère,  Les 
Boëchelles,  du  Musée  d'Anvers. 

Depuis  très  longtemps,  l'artiste  va  chaque  année  passer 
quelques  mois  dans  une  contrée  primitive,  aux  mœurs  essentielle- 
ment paisibles.  Dans  ce  calme  village  de  Nafraiture,  au  contact 
permanent  et  familier  des  paysans  ardennais,  dont  il  étudie  la 
vie  simple,  le  labeur  rude  et  la  demeure  rustique  et  pleine  de 
souvenirs  du  passé,  Frédéric  travaille  avec  une  inlassable  ardeur, 
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réalisant  d'importantes  études  et  s'imprégnant  de  plein  air,  comme 
s'il  voulait  en  faire  provision  pour  les  autres  mois  qu'il  passe  à 
l'atelier.  Et,  graduellement,  la  vue  constante  de  ces  bahuts 
sculptés,  des  vaisselles  en  faïence  polycliromée,  et  des  cuivres 
aux  saillies  usées  par  d'innombrables  récurages,  a  fait  naître 
chez  lui  la  manie  de  les  collectionner.  Peut-être  aussi  n'éprouve- 
t-il  que  le  besoin  de  faire  revivre  et  perpétuer  dans  son  atelier  les 
impressions  éveillées  dans  les  milieux  campagnards,  et  de  pouvoir 
ainsi  parachever  les  toiles  commencées  là-bas,  dans  une  ambiance 
n'accusant  aucune  transition? 

Le  Lin  et  les  Blés  furent  conçus  et  en  partie  exécutés  en  cette 
terre  aride  des  Ardennes.  Cette  délicieuse  composition  comprend 
vingt-trois  dessins,  dont  celui  du  centre  représente  la  Terre,  — 
sous  les  traits  d'une  robuste  campagnarde,  —  nourrissant  les 
douze  mois,  —  d'adorables  enfants,  —  du  lait  de  ses  mamelles 
généreuses.  Ces  fusains,  ainsi  que  Les  Ages  du  Paysan,  tryptique, 
La  vieille  servante,  Le  Soir,  La  Nuit  ti  Le  Matin,  représentent 
le  Maître  au  Musée  du  Luxembourg,  à  Paris. 

Cependant,  si  les  Musées  étrangers  recèlent  aujourd'hui 
maintes  œuvres  que  Frédéric  classe  lui-même  parmi  ses  meilleures, 
nous  avons  aussi  le  plaisir  d'en  compter  plusieurs  dans  nos  Musées 
nationaux  :  après  ses  Marchands  de  craie,  son  Repas  de  funérailles 
et  ses  Boëchelles,  viennent  encore  Le  Paysan  mort,  —  scène  poi- 
gnante par  sa  simplicité,  où  l'on  voit  une  foule  profondément 
recueillie,  formant  un  cortège  funèbre  au  milieu  d'un  site  hivernal, 
—  acquis  par  le  Musée  de  Liège,  —  et  le  Dinianclic  avant  la  Grand 
Messe,  que  la  ville  de  Qand  vient  d'acquérir  pour  son  Musée, 
lors  du  récent  Salon  triennal. 

Frédéric  possède  à  un  très  haut  point  l'art  de  grouper  les 
foules.  La  plupart  de  ses  œuvres  sont  touffues,  mais  restent 
cependant  synthétiques,  car  il  cherche  à  provoquer  des  émotions 
fortes  que  ne  donne  pas,  que  ne  peut  du  reste  donner  l'analyse. 
Son  art  dénote  une  volonté  robuste,  qu'on  serait  loin  de  lui 
attribuer  si  l'on  n'en  connaissait  la  mesure  par  ce  qu'il  a  produit. 
Il  a  l'air  d'un  timide,  voire  même  d'un  hésitant.  11  disserte  peu 
sur  ce  qu'il  a  fait;  encore  moins  sur  ce  qu'il  fera.  Son 
commerce   est   celui   d'un   aimable  garçon,    bourgeois   heureux 

70 


plutôt  qu'artiste  conquérant.  Mais  les  apparences  sont  peu  de 
chose  chez  l'homme:  la  réalité  est  tout;  et  la  réalité  nous  force 
à  considérer  Frédéric  comme  l'un  des  plus  beaux  peintres 
contemporains! 

Léon  Frédéric  est,  depuis  1903,  membre  de  l'Académie  Royale 
de  Belgique. 

Novembre  1906. 
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EDGARD  FARASYN 


Rue  des  Babillardes,    10,  Anvers. 


UNE  porte    cochère  de  modeste  allure  s'ouvrant  sur  un 
large    boyau,    moitié  vestibule    moitié  cour.    Dans   le 
fond,  un  magasin  dont  la  façade  est  seule  visible.  Sous 
le  porche,   deux   fillettes   mal   peignées  refoulent  la  neige   que 
les  vents  ont  chassée  dans  le  couloir.  Des  caisses  d'un  usage 
industriel  obstruent  le   passage. 

Rien,  mais  rien  ne  laisse  supposer  que  ces  lieux  d'aspect 
inhospitalier  peuvent  servir  de  sanctuaire  à  l'Art.  Cependant, 
nous  avançons  encore,  et,  tout  à  coup,  dans  l'angle  d'un  mur 
de  clôture,  une  maison  jusque-là  cachée  apparaît.  A  l'une  des 
fenêtres  du  rez-de-chaussée,  sur  un  minuscule  carton,  simple- 
ment, en  caractères  manuscrits,   un   nom  :  Edgard  Farasyn. 

Nous  frappons:  l'artiste,  grand,  sec  sans  maigreur,  accusant 
bien  ses  48  ans,  la  physionomie  exprimant  une  tranquillité  résignée, 
le  labeur  ardu  mais  passif,  nous  introduit  au  milieu  de  ses 
dernières  œuvres,  la  plupart  ayant  figuré  à  une  récente  expo- 
sition au  Cercle  Artistique  de  Bruxelles. 

Mais  avant  de  nous  occuper  du  peintre,  disons  encore  deux 
mots  de  l'habitation  dont  nous  venons  de  franchir  le  seuil. 
Habitation  est  un  terme  impropre,  la  maison  n'étant  pas  habitée 
au  vrai  sens  du  mot:  l'immeuble  entier  est  loué  à  six  artistes, 
au  nombre  desquels  Charles  Mertens,  le  réputé  dessinateur.  Ils 
en  ont  converti  les  différentes  parties  en  autant  d'ateliers.  Nous 
sommes  dans  une  véritable  «  cité  artistique  »,  comme  on  en 
compte  assez  bien  à  Paris,  mais  beaucoup  plus  rares  chez  nous, 
pour  autant  qu'il  en  existe  une  autre  que  celle  de  la  rue  des 
Babillardes. 
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Entré  fort  jeune  à  l'Académie  d'Anvers,  —  sa  ville  natale, 
—  Farasyn  en  sortit  vers  l'âge  de  IQ  ans.  Ses  premiers  tableaux 
s'inspirèrent  de  la  vie  enfantine:  en  1878,  il  débutait  à  Bruxelles 
avec  Méchante  Minette. 

Mais  l'artiste  n'était  pas  fait  pour  ce  genre,  qui  exige  des 
dispositions  toutes  particulières,  et,  du  reste,  le  plein  air  l'attirait. 
Quatre  ans  plus  tard,  il  exécutait  son  Marché  aux  Poissons  à 
Anvers,  qui  figure  depuis  lors  au  Musée  de  cette  ville. 

Cette  époque  lui  fut  particulièrement  pénible;  il  resta 
assez  longtemps  indécis  sur  la  voie  à  suivre.  Les  études  de 
paysage,  les  intérieurs,  les  marines  se  succédaient  sans  ordre, 
au  hasard  du  jour.  Enfin,  le  plein  air  l'emporta  et  le  littoral 
trouva  bientôt  en  lui  l'un  de  ses  plus  sincères  et  plus  fer\'ents 
interprètes.  Parmi  nos  peintres  de  la  mer,  sa  personnalité  se 
caractérise  surtout  par  l'expression  austère  de  ses  oeuvres  et  par 
une  facture  large,   énergique  jusqu'à   la  rudesse. 

Après  quelque  temps,  les  goûts  de  Farasyn  se  spécialisèrent: 
il  se  cantonna  dans  l'étude  des  pêcheurs.  Il  observa  les  scènes 
de  la  vie  au  littoral,  et  il  en  saisit  avec  une  rare  justesse  Ja 
poésie  mélancoliquement  rêveuse.  Nieuport,  Oostduinkerke,  La 
Panne  furent  ses  premiers  champs  d'étude;  mais,  n'y  trouvant 
peut-être  plus  de  quoi  satisfaire  l'inquiétude  de  son  tempérament, 
il  les  abandonna  pour  les  plages  plus  perdues,  plus  farouches 
de  la  Hollande,   Katwijck   principalement. 

A  force  de  reproduire  des  pêcheurs  de  crevettes,  généra- 
lement montés,  Farasyn  s'intéressa  au  «  cheval  ».  Et,  se  retour- 
nant vers  l'intérieur  du  pays,  il  peignit  des  attelages  campagnards 
et  des  chevaux  du  port,  telles  les  bêtes  robustes  de  son  Bassin 
d'Anvers,  telles  encore  celles  du  Marché  aux  Chevaux  à  Valken- 
burg  (Hollande),  qu'il  achève  actuellement. 

Son  talent  d'animalier  ne  s'est  point  borné  à  l'étude  du 
cheval.  Le  «  bœuf  »,  par  la  puissance  de  son  allure  et  la 
robustesse  de  ses  formes,  l'arrête  également.  Le  calme,  la  patience, 
l'endurance  et  la  démarche  énergique,  lourde  et  cadencée  de 
cet  animal,  sont  faits  pour  plaire  au  tempérament  de  Farasyn, 
qui    sait    noter    et     rendre    ces    particularités    avec    une    rare 
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sincérité.  Le  Labour  de  la  bruyère,  qui  figura  naguère  au  Cercle 
Artistique,  montre  bien,  comme  animalier,  toutes  ses  qualités 
d'observateur  réfléchi.  Nous  nous  demandons  même  comment 
le  Gouvernement  n'a  pas  cru  devoir  acquérir  cette  œuvre  pour 
le  Musée  de  l'Etat,  d'autant  plus  que  Farasyn,  dont  la  person- 
nalité est  pourtant  si  caractéristique,  n'y  est  point  encore  repré- 
senté, tandis  qu'il  l'est  au  Musée  de  Berlin  et  dans  plusieurs  de 
nos  Musées  belges? 

Dans  son  atelier,  l'encombrement  témoigne  de  son  inlassable 
activité:  nous  y  admirons  diverses  scènes  finement  observées  de 
la  vie  des  pêcheurs,  —  avec,  ce  qui  en  fait  le  charme,  une  pointe 
de  tristesse  ou  tout  au  moins  de  mélancolie,  —  façonnées 
selon  l'âme  rêveuse  de  l'artiste.  Ses  aspects  du  soir  surtout  sont 
du  plus  haut  réalisme.  Lorsqu'il  note  sur  la  toile  quelque  pêcheur 
de  crevettes  revenant  dans  la  brume,  pliant  sous  le  poids  de  son 
filet  tout  humide  encore,  ses  sabots  s'enfonçant  dans  le  sable 
mouillé,  il  sait  imprimer  à  la  scène  si  simple,  un  caractère  de 
grandeur  et  de  calme  qui  étreint... 

Cette  même  expression  poignante  se  retrouve  aussi  dans 
ses  marines.  Il  distingue  paiiiculièrement  L'Epave,  l'une  de  ses 
meilleures  et  plus  récentes  œuvres.  Cette  grande  tristesse  ne  se 
dégage  peut-être  pas  du  pauvre  canot,  abîmé,  désemparé, 
flottant  à  la  dérive,  ballotté  par  les  lames  de  l'avant-plan;  mais 
il  y  a  là,  vers  l'horizon,  une  trouée  par  laquelle  on  voit  des 
vagues,  loin,  très  loin,  s'entre-heurtant  de  façon  lamentable, 
rappelant  pour  ainsi  dire  la  mort  tragique  de  quelque  pauvre 
pêcheur  qui  viendrait  d'être  emporté  par  la  tempête. 

L'artiste  se  laisse  parfois  tenter  par  l'éclat  et  le  mouvement 
d'un  coin  ensoleillé  ou  par  la  fraîche  limpidité  d'un  ciel  serein. 
Mais  son  talent  n'y  trouve  pas  l'occasion  de  s'épanouir  comme 
il  le  peut  faire  dans  la  traduction  des  endroits  mornes  et  déserts, 
noyés  dans  le  navrant  enveloppement  d'un  temps  gris,  oîi  quand 
les  êtres  et  les  choses  s'effacent  peu  à  peu  sous  la  lumière  indécise 
du  crépuscule; 

Farasyn,  depuis  quelques  années,  pratique  aussi  l'aquarelle, 
à  laquelle  il  sait  communiquer,  grâce  à  d'énergiques  empâtements, 
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un  caractère  à  la  fois  viril  et  prenant.  Sa  touche  large  s'y  retrouve 
entièrement,  et  là  aussi  ses  œuvres  ont  une  allure  de  grandeur 
et  d'austérité. 

L'artiste  est  doublé  du  professeur:  il  enseigne  à  l'Académie 
royale  des  Beaux- Arts  d'Anvers  depuis    1885. 

Il  est  Chevalier  de  l'Ordre  de  Léopold. 
27  décembre   1Q06. 
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FRANS  VAN    LEEMPUTTEN 


Au  lendemain  de  l'Exposition  universelle  de  Liège,  lorsque 
le  public,  —  ce  juge  dont  la  sagesse  tient  parfois  à  si 
peu  de  chose,  mais  dont  l'opinion  n'en  est  pas  moins 
souveraine,  —  a  pu  admirer  cette  belle  toile  présentant  le  même 
grand  intérêt,  la  même  parfaite  harmonie,  la  même  impeccable 
exécution  dans  le  panneau  principal  et  dans  les  deux  volets, 
Le  Pèlerinage  belge  à  Montaigu,  il  nous  est  bien  facile  d'affirmer 
et  de  faire  admettre  que  Frans  Van  Leemputten  vient  aux  premiers 
rangs  parmi  nos  meilleurs  peintres  contemporains. 

Représentant  d'un  genre  hybride,  qui  ne  permet  de  le  classer 
ni  parmi  les  paysagistes  ni  chez  les  animaliers,  Van  Leemputten, 
—  qui  s'intitule  lui-même  «  peintre  de  genre  rustique  et  d'ani- 
maux »,  —  emprunte  généralement  ses  compositions  aux  scènes 
de  la  vie  campinoise:  il  traite  avec  un  égal  souci  de  la  ligne  et 
de  la  couleur  les  êtres  qu'il  interprète  et  le  site  dans  lequel  il 
les  fait  vivre. 

Cependant,  à  l'époque  de  ses  débuts,  il  fallait  absolument 
avoir  un  «  genre  ».  On  était  peintre  d'histoire,  de  portraits,  de 
genre,  d'accessoires,  paysagiste,  animalier  ou  mariniste,  ou  l'on 
n'était  rien!  Or,  il  advint  qu'un  jour  Frans  Van  Leemputten  pré- 
senta à  une  exposition  belge  un  tableau  où  se  voyait,  en  un 
paysage  campinois,  par  un  temps  de  pluie,  un  gar*  conduisant 
un  attelage.  Impossible  de  pouvoir  dire  si  l'artiste,  «  paysagiste  », 
avait  considéré  les  chevaux  comme  accessoires  de  son  tableau, 
ou  si,  «  animalier  »,  son  paysage  n'avait  pour  but  que  de 
faire  valoir  les  bêtes.  Grand  fut  l'embarras  des  critiques  et, 
en    cette   circonstance,    l'un    d'eux   énonça   même    le   sophisme 
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suivant:  «  Comment  voulez-vous  qu'on  parle  du  tableau  de 
Van  Leemputten?  Il  est  impossible  de  le  ranger  dans  un  genre 
quelconque,  car,  après  examen  de  cette  œuvre,  on  ne  sait  si 
l'auteur  est  paysagiste  ou  animalier!  »  Tout  cela  n'empêcha  pas 
le  succès  de  Van  Leemputten  et,  depuis  lors,  le  tableau,  Bas- 
Escaut,  compte  parmi  les  meilleurs  du  Musée  de  Louvain. 

Elle  est  des  plus  curieuse  l'odyssée  de  cet  artiste,  naissant 
le  29  décembre  1850,  à  Werchter,  —  commune  de  l'arrondis- 
sement de  Louvain,  —  d'un  père  villageois,  qui  jusque-là 
occupé  aux  travaux  des  champs,  rompit  tout  à  coup  la  chaîne 
qui  le  retenait  attaché  à  son  rude  labeur,  pour  faire....  de  la 
peinture!  Et  si  nous  nous  attardons  quelque  peu  à  parler  du 
père,  alors  que  nous  voulons  portraiturer  le  fils,  c'est  que  le 
changement  de  profession  du  premier  eut  une  sérieuse  influence 
sur  les  destinées  du  second.  En  effet,  après  avoir  tâtonné  pendant 
quelques  années,  l'ancien  cultivateur  de  Werchter  abandonna 
son  milieu  campagnard  pour  aller  se  fixer  à  Bruxelles  où  il 
devint  bientôt  restaurateur  de  tableaux  au  Musée  des  Beaux- Arts  ! 

Le  jeune  Frans,  que  ne  séduisaient  point  les  études  comprises 
au  point  de  vue  général,  entra  à  l'Académie  à  l'âge  de  14  ans. 
Cependant,  il  ne  fut,  là  non  plus,  ce  qu'on  est  convenu  d'appeler 
un  bon  élève,  l'enseignement,  tel  qu'on  l'y  entendait,  étant  loin 
de  lui  sourire.  Les  formules  classiques  heurtaient  trop  violem- 
ment l'esprit  libertaire  de  ce  jeune  homme:  ses  premières 
années  s'étaient  écoulées  en  pleine  nature  sauvage,  et  la  poétique 
ressouvenance  du  village  natal  l'incitait  souvent  à  déserter  les 
leçons  officielles. 

Enfin,  l'inévitable  événement  se  produisit:  Van  Leemputten 
venait  de  finir  la  classe  du  torse.  A  cette  époque,  «  La  Patte  de 
Dindon  »  était  dans  toute  sa  splendeur.  Le  jeune  homme  y  entra, 
et  comme  il  trouvait  là  l'élément  dont  l'absence  l'avait  chassé  de 
l'Académie:  la  liberté,  il  y  resta  dix  ans!  Meunier  en  était,  Stacquet 
aussi  et  Uytterschaut,  les  Oyens,  Courtens  et  tant  d'autres,  presque 
tous  célèbres!  Faut-il  ajouter  que  le  compagnonnage  de  ces  vrais 
artistes,  de  qui  devaient  sortir  des  maîtres,  lui  fut  des  plus 
fructueux? 

Petit  et  grassouillet,  vif  d'allures  malgré  cela,  les  yeux  bril- 
lants et  malicieux,   la   physionomie  habituellement  souriante,  le 
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langage  facile,  abondant  même,  Van  Leemputten  constitue  un 
véritable  type  d'artiste  énergique  et,  ce  qui  ne  vaut  pas  moins, 
d'une  inlassable  persévérance.  Conçoit-il  un  sujet  de  tableau?  Il 
en  étudie  la  composition,  réunit  des  documents,  fait  des  croquis, 
des  études,  les  concentre  en  une  esquisse  sommaire;  il  prend 
alors  son  temps  pour  mûrir  ces  données,  les  épurant  sans  cesse 
et  faisant  parfois  durer  cette  période  d'incubation  pendant  des 
années  avant  d'en  commencer  la  réalisation  sur  la  toile! 

Dans  ses  œuvres,  nous  l'avons  dit,  Frans  Van  Leemputten 
montre  son  souci  de  chanter  la  beauté  de  cette  rude  et  poétique 
Campine  et  de  raconter  la  vie  de  ses  pauvres  et  laborieux  habitants. 
C'est  dans  leurs  habituels  travaux,  leurs  fêtes  familiales  ou  reli- 
gieuses et  leur  misère  résignée  qu'il  montre  principalement 
ceux-ci.  N'est-ce  pas  là  ce  qu'il  a  voulu  traduire  dans  ses  Paysans 
allant  au  travail  (Musée  de  Gand)?  dans  son  Coin  de  tourbière 
(Musée  de  Budapesth)  et  dans  la  Récolte  des  pommes  de  terre 
(collection  de  S.  A.  R.  la  Comtesse  de  Flandre)?  N'est-ce  pas 
cela  encore  qu'il  a  peint  dans  Un  baptême  en  Campine  (Hôtel 
provincial  du  Brabant)?  dans  {'Attente?  Retour  d'un  Pèlerinage 
en  Campine  (Musée  de  Barcelone)  et  dans  la  Distribution  des 
pains  (Musée  d'Anvers)? 

Parfois,  la  cérémonie  s'imprègne  exclusivement  du  senti- 
ment religieux  :  c'est  alors  que  le  Maître  nous  donne  Le  Dimanche 
des  Rameaux  en  Campine  (Musée  de  Bruxelles)  ;  la  Bénédiction  des 
Chevaux  (Musée  de  Berlin)  ;  le  Pèlerinage  de  Montaigu  (Musée 
d'Anvers)  et  la  Sortie  de  l'Eglise  (Musée  de  Namur). 

Van  Leemputten  sait  grouper  les  foules  dans  des  attitudes 
d'un  naturel  saisissant.  La  palette,  riche  et  distinguée,  bien 
flamande,  y  étale  des  harmonies  puissantes,  savamment  combinées. 
Le  dessin,  partout  correct,  dénote  une  parfaite  connaissance 
de  l'anatomie  des  personnages  et  des  animaux  qui  les 
composent  et  une  étonnante  compréhension  du  mouvement, 
des  raccourcis  et  de  l'expression.  Rien  n'y  révèle  l'imprévu  :  dans 
les  détails  comme  dans  l'ensemble,  il  est  visible  que  le  Maître  a 
tout  étudié  et  que  la  réalisation  de  son  œuvre  procède  d'abon- 
dantes études  préalables.  Du  reste,  la  ligne  préoccupe  tellement 
l'artiste  que  depuis  nombre  d'années  il  consacre  une  impor- 
tante part  de  son  temps  à  l'exécution  de  nombreux  croquis  au 
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crayon,  véritables  petits  chefs-d'œuvre  dans  lesquels  il  analyse 
la  nature  avec  une  observation  déconcertante.  Les  moindres  détails 
y  sont  rendus  et  nous  en  avons  vu  où  l'on  sait  reconnaître 
les  différentes  espèces  sylvestres,  voire  même,  comme  chez  le 
sapin,  les  sous-espèces!  Dans  d'autres,  pris  dans  les  dunes,  les 
toitures  des  maisonnettes  massées  en  de  simples  taches  rouges, 
suffisent  à  donner  la  couleur  et  la  lumière  qui  caractérisent  les 
abords  du  littoral.  A  voir  le  raffinement  qu'il  apporte  dans  ces 
modestes  travaux,  on  comprend  comment  il  sait,  dans  toutes  ses 
œuvres,  conserver  cette  beauté  de  ligne  et  cette  fraîcheur  de  coloris 
qui  sont  les  plus  beau.x  titres  de  sa  haute  personnalité  artistique! 

Et  afin  de  faire  connaître  toute  l'étendue  de  son  activité, 
nous  ajouterons  que  Frans  Van  Leemputten  est  professeur  à 
l'Institut  supérieur  des  Beaux-Arts  d'Anvers,  qu'il  est  membre 
effectif  de  l'Académie  d'Anvers,  membre  correspondant  de  la 
Commission  des  Monuments,  membre  de  la  Commission  du  Musée 
d'Anvers  et  de  la  Commission  du  Musée  d'Antiquités  du  Steen. 

Officier  de  l'Ordre  de  Léopold,  le  Maître  est  en  outre  Officier 
de  l'Ordre  de  Saint-Michel  de  Bavière  et  Chevalier  de  l'Ordre 
d'Isabelle  la  Catholique  d'Espagne. 

27  décembre  1906. 
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EMILE    CLAUS 


EPT  heures  du  matin  viennent  de  sonner.  Le  train  nous 
débarque  à  Astène,  petite  localité  flamande,  aux  environs 
de  Deynze. 


Un  épais  manteau  de  neige  recouvre  la  campagne  uniformé- 
ment plate.  Le  chemin,  que  longe  une  rivière  dont  l'eau  est 
gelée  profondément,  se  perd  dans  l'éloignement,  entre  deux 
rangées  d'arbres  squelettiques.  Derrière,  apparaissent  les  troncs 
d'une  ligne  de  saules  rabougris.  Une  lanterne  rouge  du  chemin 
de  fer  apparaît,  à  droite,  entre  les  branches  noires  des  arbustes; 
plus  loin  un  moulin  à  vent  tourne  silencieusement  ses  grands 
bras  dans  la  nuit  qui  s'en  va.  Tout  le  fond  de  la  plaine  est  noyé 
dans  une  pénombre  grise.  Le  paysage  semble  morne  et  grand 
à  la  fois! 

Insensiblement,  le  jour  naît:  une  lumière  rose  monte  à 
l'horizon.  Emportés  par  la  bise  glaciale,  des  cujeliers  s'élèvent 
vers  le  ciel  en  criant  famine.  De-ci,  de-là,  bordant  la  route,  que 
nous  avons  rejointe,  s'échelonnent,  récrépies  en  blanc  et  les 
volets  d'un  bleu  cru,  quelques  rares  demeures  de  paysans.  Des 
bruits  lointains  annoncent  le  réveil  de  la  vie  campagnarde... 

Le  paysage  devient  plus  désert;  nous  voici  aux  confins  du 
petit  village  flamand.  Un  bosquet,  pittoresquement  entretenu  et 
renfermant  de  fort  beaux  arbres  abrite  une  élégante  villa:  c'est 
la  dernière  maison  d'Astène.  Après,  c'est  la  plaine  infinie, 
la  solitude  profonde  inquiétante... 
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Dans  cet  isolement  vit  un  grand  artiste,  apôtre  convaincu 
d'une  doctrine  nouvelle,  celui-là  même  qu'on  appelle  —  à  si 
juste  titre  —  l'Ermite  d'Astène;  un  maître  fougueux  et  brillant, 
délicat  et  puissant,  le  chef  incontesté  des  luministes:  Emile  Claus! 

Né  en  1849,  à  Vive-Saint-Eloi,  dans  la  Flandre  Occidentale, 
Claus,  à  21  ans,  commença  à  peindre  seul.  Il  conserve  religieu- 
sement son  premier  tableau,  qu'il  peignit  à  plat,  sur  une  table... 
Il  ignorait  qu'on  devait  tenir  la  peinture  verticalement  pour 
l'exécuter! 

Vers  1870,  Peter  Benoît,  ayant  vu  ses  études,  décida  ses 
parents  à  l'envoyer  à  Anvers,  afin  d'y  suivre  les  cours  de 
l'Académie.  Pour  subvenir  aux  dépenses  qui  résultaient  de  son 
installation  dans  la  métropole,  Claus  entra  chez  Geefs,  où  se 
trouvait  déjà  Jef  Lambeau.  Là,  les  deux  futurs  grands  hommes 
faisaient  des  Chemins  de  Croix  à  bon  marché:  moulés  par 
Lambeau,  Claus  avait  la  charge  de  les  décorer.  C'est  ainsi 
que  par  une  ironique  coïncidence  du  hasard,  celui  qui  devait 
plus  tard  réaliser  de  si  puissantes  oeuvres  néo-impressionnistes, 
étendit  à  l'uni,  pendant  assez  longtemps,  des  bleus  indigo,  des 
rouges  écarlates  et  des  ors  tapageurs! 

Son  séjour  à  l'Académie  prit  fin  en  1874.  Pendant  les  trois 
années  qui  suivirent,  il  travailla  seul,  en  un  atelier  dépendant 
de  cet  établissement,  ou  plutôt  en  un  coin  de  l'atelier  qu'y 
possédait  Evariste  Carpentier. 

Vers  cette  époque,  eut  lieu  le  concours  de  Rome  pour  la 
peinture.  Claus  ayant  refusé  d'y  prendre  part,  de  Keyser,  alors 
directeur,  lui  retira  son  atelier  et  l'invita  à  aller  planter  sa  tente 
ailleurs! 

Le  jeune  artiste  n'en  fut  pas  peiné.  A  l'Académie,  ses 
professeurs  n'avaient  jamais  cherché  à  provoquer  chez  lui 
la  moindre  émotion.  On  n'y  parlait  point  de  la  nature  et  de  ses 
charmes  multiples;  on  anal>'sait  quelquefois  l'une  ou  l'autre 
œuvre  de  musée  et  le  reste  de  l'enseignement  consistait  en 
l'exposé  de  doctrines  froidement  scientifiques  et  en  corrections 
machinales,  jamais  raisonnées.  Aussi,  Claus  quitta-t-il  ces  lieux 
sans  trop  de  regrets,  son  tempérament  s'accommodant  du  reste 
malaisément  à  l'idée  de  subir  une  tutelle,  surtout  d'influence 
rétrograde  ! 
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Claus  est  en  effet  le  type  d'artiste  assoiffé  d'indépendance 
le  plus  complet  qui  se  puisse  voir!  D'une  nature  simple, 
fortement  épris  de  son  art,  il  est  aussi  campagnard  qu'il  soit 
permis  de  l'être  à  un  homme  de  sa  culture.  A  le  voir  dans  son 
atelier,  énergique,  nerveux,  ayant  peine  à  tenir  en  place,  martelant 
de  ses  bottines  à  lourdes  semelles  les  dalles  sonores  du  parquet, 
soulignant  ses  phrases  du  geste,  abondant  et  expressif  et  par  le 
jeu  de  la  physionomie,  s'arrêtant  soudain  par  un  brusque  haut-le- 
corps,  on  devine  toute  la  vigueur  de  cet  homme,  qui  a  su  imposer 
silence  à  tous  ses  désirs  et  rompre  avec  toutes  ses  habitudes 
pour  venir  s'établir  en  cette  contrée  déserte,  afin  de  se  trouver 
toujours  en  pleine  nature,  de  pouvoir  l'étudier  à  son  aise,  de 
s'en  assimiler  le  langage! 

«  J'aime  les  concerts,  —  nous  dit-il,  —  les  conférences,  le 
théâtre,  les  conversations  entre  amis,  mais  je  ne  puis  goûter 
aucun  de  ces  plaisirs,  car  ici  je  n'ai  rien  de  tout  cela.  Et  si  je 
m'en  prive  volontairement,  c'est  bien  parce  que  je  mets  mon 
art  au  dessus  de  tout,  et  je  pense  que  pour  son  épanouissement 
il  est  indispensable  de  se  trouver  sans  cesse  en  pleine  nature!  » 

Dès  le  début,  Claus  peignit  surtout  la  «  figure  ».  Ses  premiers 
tableaux  représentent  des  scènes  de  la  campagne,  traitées  dans 
le  genre  anecdotique.  C'est  alors  qu'il  exécuta  le  Combat  de  coqs 
et  de  nombreux  portraits,  dans  lesquels  nul  n'aurait  pu  prévoir 
la  prochaine  évolution  du  Maître. 

En  1882,  il  vint  se  fixer  à  Astène,  oiJ  il  fit  d'abord  le  Bateau 
qui  passe,  que  suivirent  bientôt  de  nombreuses  œuvres,  oîi 
s'affirmait  cette  fois  son  amour  du  plein  air  et  de  la  lumière 
bien  comprise. 

A  partir  de  ce  moment,  la  lutte  commença  ardente,  violente, 
exagérée  évidemment,  contre  ces  novateurs  qui  se  permettaient 
de  «  voir  autrement  que  les  autres  ».  Et  Claus  surtout  fut  visé! 
A  Anvers,  après  ses  premières  expositions,  on  haussait  les  épaules 
en  disant:  «  Claus?  c'est  un  fou!  »  On  s'apitoyait  sur  ce  pauvre 
garçon,  —  qui  avait  été  intéressant,  —  et  qui  se  «  fourvoyait  » 
complètement!  Mais  rien  n'y  fit;  les  luministes  ne  se  découra- 
gèrent point  et  maintenant,  Claus  à  leur  tête,  ils  forment  un 
contingent  important  de  peintres  et  ils  ont  la  satisfaction  de  voir 
grossir  chaque  jour  le  nombre  de  ceux  qui  apprécient  leur  formule. 
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Evidemment,  il  en  est  encore  beaucoup  à  qui  ne  plaît  pas 
l'art  des  impressionnistes.  Mais  le  Maître  d'Astène  n'a  pour  eux 
ni  rancœur  ni  acrimonie:  «  Il  y  a  là,  nous  dit-il,  non  une  ques- 
tion d'éducation  de  l'œil  à  faire,  mais,  ce  qui  est  pis,  une  édu- 
cation à  refaire!  On  part  souvent  de  ce  principe,  —  faux,  — 
que  les  tableaux  des  anciens  maîtres  sont  sombres  et  plaisent 
par  la  douceur  de  l'exécution  ;  mais  on  néglige  de  dire  que  depuis 
des  siècles  des  vernis  se  sont  accumulés  sur  ces  peintures  et 
que  le  temps  les  a  couverts  d'une  patine,  transposant  nécessai- 
rement la  gamme  «  claire  »  dans  laquelle  ils  avaient  été  exécutés. 

»  Ce  qu'il  y  a  de  grave  dans  ces  questions,  c'est  qu'elles 
sont  la  plupart  du  temps  abordées,  discutées  et  résolues  par 
n'importe  qui.  Voyez  dans  un  dîner:  si  un  ingénieur  parle  d'un 
pont,  chacun  l'écoute  en  silence,  trouve  son  raisonnement 
curieux  et  s'incline  devant  sa  compétence.  Mais  qu'un  peintre 
parle  d'un  tableau:  tout  le  monde  s'y  connaît!  » 

Chose  à  noter  encore,  c'est  que  le  profane  prétend  toujours 
avoir  bien  vu,  qu'il  infirme  ou  non  la  vision  de  l'artiste.  Que 
de  fois  n'a-t-on  pas  dit  au  Maître:  «  Mais  M.  Claus,  j'ai  des 
yeux  comme  vous;  on  ne  me  fera  jamais  croire  qu'il  y  a  du 
bleu  là  où  je  n'en  vois  pas!  » 

«  Pardon  !  répond-il  à  cela.  Vous  avez  des  yeux  pour  ne  pas 
vous  laisser  écraser  par  une  automobile!  Quand  vous  étiez  petit, 
votre  mère  a  bien  attiré  votre  attention  sur  ce  point,  mais  elle  n'a 
jamais  pensé  de  vous  dire:  Regardez  donc  l'éblouissement  de 
ce  soleil  !  Voyez  donc  la  curieuse  gamme  de  tons  de  cette  neige  !  » 

Et  ce  qui  confirme  l'excellent  artiste  dans  cette  opinion  que 
l'éducation  de  l'œil  est  faussée  chez  la  plupart  d'entre  nous, 
faussée  par  une  longue  accoutumance  d'un  art  qui  ne  résout 
point  les  problèmes  de  la  lumière,  c'est  que  ceux-là  qui  sont 
dénués  de  toute  éducation  artistique,  —  les  paysans,  —  compren- 
nent parfaitement  la  peinture  néo-impressionniste.  Quand,  pour 
un  moment,  ils  abandonnent  leur  besogne  pour  venir  jeter  un 
regard  sur  la  toile,  par  dessus  l'épaule  du  Maître,  point  n'est 
besoin  de  leur  dire  ce  que  signifie  la  tache  bleue,  là  derrière  les 
arbres!  C'est  sans  hésiter  qu'ils  disent:  «  Elles  seraient  bien 
contentes,  vos  vaches,  M.  Claus,  si  elles  pouvaient  avancer  un 
peu,  pour  aller  se  mettre  à  l'ombre!  » 

Si 


Du  reste,  cette  opinion,  nous  la  partageons  entièrement. 
Nous  ne  connaissons  pas  insuffisamment  l'art  des  luministes, 
mais  nous  connaissons  trop  bien  celui  de  leurs  prédécesseurs. 
Quand  nous  voyons  une  œuvre  de  ceux-là,  ce  qui  nous  choque 
est  plutôt  causé  par  le  souvenir  des  tableaux  de  ceux-ci. 
Regardons,  en  passant.  Le  passage  de  la  Lys  de  Claus,  au  Musée 
Moderne;  nous  trouvons  les  tons  quelque  peu  durs,  heurtés. 
Arrêtons-nous  un  instant,  tâchons  d'étudier  la  scène,  nous  voyons 
alors  les  eaux  vivre,  s'agiter  et  la  lumière  se  jouer  dans  le  troupeau, 
dans  le  paysage,  partout!...  Et  ce  que  nous  disons  du  Passage 
de  la  Lys  s'applique  encore  à  La  Récolte  du  Lin,  que  le  Gouver- 
nement acheta  il  y  a  peu  de  temps  pour  le  Musée  de  l'Etat! 

En  résumé,  on  peut  dire  que  Claus  a  rendu  d'immenses 
services  aux  peintres  contemporains,  en  leur  montrant  qu'au  lieu 
de  se  contenter  d'une  étude  superficielle  de  la  lumière  et  des 
ombres,  l'artiste  doit  en  étudier  profondément  le  problème,  en 
faire  l'objectif  principal  de  son  oeuvre,  car  répandre  la  vraie 
lumière  en  abondance  dans  un  tableau,  c'est  y  répandre  la  vie. 
Et  combien  ce  que  nous  disons  est  affirmé  magistralement  dans 
son  Après-midi  d'Eté,  exposé  il  y  a  deux  ou  trois  ans  à  la 
«  Libre  Esthétique!  » 

Le  sympathique  artiste,  —  l'Ermite  d'Astène,  mais  ermite 
volontaire  et  ermite  heureux,  —  est  Officier  de  l'Ordre  de 
Léopold. 

Astène,  le  28  décembre  1Q06. 
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JULIETTE    WYTSMAN 


DEPUIS  quand  je  fais  de  la  peinture?  Mais,  je   ne  puis 
m'en  rappeler;   —  nous  dit  M"i^  Juliette  Wytsman,  — 
j'en  ai  toujours  fait!  Je  pense  que  depuis  ma  naissance 
je  possède  le  culte  de  cet  art  et  qu'ils  sont  bien  rares  les  moments 
de  ma  vie  écoulés  sans  que  j'eusse  un  crayon  ou  un  pinceau  à 
la  main  ! 

M^ie  Wytsman  est  donc  née  peintre,  —  chose  heureuse  — 
et  elle  l'est  restée,  —  ce  qui  est  beaucoup  plus  méritant!  Pour 
être  précis,  nous  devrions  plutôt  dire  qu'elle  l'est  devenue,  cas 
de  ce  que  comportent  habituellement  les  études  artistiques,  elle 
n'a  rien  négligé  pour  arriver  à  conquérir  la  place  brillante  qu'elle 
occupe  aujourd'hui  dans  l'Art  belge. 

Et,  cependant,  malgré  ses  dispositions  naturelles,  il  est  bien 
possible  que,  née  en  province,  son  talent  ne  se  serait  jamais 
développé,  aucune  poussée  ne  l'ayant  amenée  à  l'Académie. 
Mais,  heureuse  bénéficiaire  de  la  multiplicité  des  institutions 
d'une  capitale,  elle  n'eut  qu'à  choisir  parmi  les  bonnes  écoles 
celle  qui  répondait  le  mieux  à  ses  aspirations  et  en  s'y  consacrant 
à  l'étude  du  dessin  envisagé  comme  branche  d'enseignement,  elle 
acquit  ainsi  les  connaissances  scientifiques  qui  constituent,  — 
ou  plutôt  qui  devraient  toujours  constituer,  —  la  partie  fonda- 
mentale de  cet  art. 

Ce  fut  à  l'Ecole  professionnelle  qu'elle  s'initia  aux  projections, 
à  la  perspective,  à  la  composition  décorative  et  aux  diverses 
applications  qui  en  découlent.  De  plus,  elle  y  étudia  la  métho- 
dologie spéciale  du  dessin,  car  la  future  artiste  ne  voulait  pas 
uniquement  savoir   pour   elle-même,   ayant    particulièrement   le 
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désir  d'enseigner  cette  branche  qu'elle  avait  toujours  aimée.  Aussi, 
n'avait-elle  guère  plus  de  dix-huit  ans  qu'elle  possédait  déjà  ses 
diplômes  de  dessin,  de  peinture  et  d'excellence. 

Mme  Wytsman  était  encore  élève  de  l'Ecole  professionnelle 
lorsqu'elle  entra  à  l'Académie  de  Saint-Josse,  dans  la  classe 
d'Hendrickx.  Elle  y  fit  ses  cours  d'après  nature,  consciencieu- 
sement et  intelligemment,  grâce  à  la  direction  de  cet  excellent 
professeur,  auquel  elle  est  redevable,  pour  une  bonne  part, 
du  talent  qu'elle  possède. 

Vers  cette  époque,  cependant,  ses  ambitions  premières  lui 
semblèrent  un  but  insuffisant  —  ou  trop  facilement  accessible 
—  pour  sa  nature  studieuse  et  son  tempérament  profondément 
artiste.  De  plus,  ce  fut  vers  ce  moment  qu'eut  lieu  son  mariage. 
Elle  rencontra  en  M.  Wytsman,  ce  beau  peintre  de  la  lumière, 
un  «  compagnon  d'étude  »  dont  le  coude  à  coude  devait  lui 
être  précieux,  elle  et  lui  ayant  non  seulement  le  même  goût 
élevé,  mais  encore  les  mêmes  aspirations  modernistes. 

Peu  après  leur  union,  les  Wytsman  fondèrent,  place  Saint- 
Josse,  avec  la  collaboration  d'une  quinzaine  de  collègues,  une 
académie  libre,  sorte  de  réminiscence  de  la  «  Patte  de  Dindon  ». 
Evidemment,  tous  ceux  qui  fréquentèrent  cet  atelier  ne  parvinrent 
point  à  acquérir  la  réputation  qu'amène  le  véritable  talent;  mais 
pour  quelques-uns  qui  restèrent  en  route,  il  en  est  plusieurs, 
comme  Isidore  Verheyden,  Marin,  Frédéric,  WoUès  et  d'autres 
encore,  dont  les  noms  figurent  aujourd'hui  parmi  les  meilleurs. 
Et,  toujours  courageuse,  Juliette  Wytsman,  —  cependant  seule 
de  son  sexe,  —  partagea  sans  trêve  les  travaux  de  ces  chercheurs, 
et  sans  que  le  caractère  personnel  de  son  art  y  fut  le  moins  du 
monde  altéré,  elle  gagna  à  leur  contact  cette  allure  virile,  qui, 
alliée  à  une  grande  souplesse,  en  constitue  surtout  le  charme 
attachant. 

Mais  si  les  œuvres  de  M^i^  Wytsman  expriment  la  même 
énergie  que  celles  émanant  d'artistes  du  sexe  fort,  elles  s'en 
distinguent  cependant  par  une  grâce  délicate,  bien  féminine, 
que  ceux-ci  ne  pourraient  évidemment  pas  mettre  dans  leurs 
travaux.  Leur  composition,  d'abord,  est  curieuse  et  typique: 
paysagiste,  elle  est;  elle  pourrait  même  se  contenter  de  n'être 
que  cela.  Mais  elle  a  compris  tout  l'avantage  qu'elle  pouvait 
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tirer  du  talent  qui  lui  valut  ses  premiers  succès,  —  la  peinture 
des  fleurs,  —  et  ses  sujets  de  dilection  sont  ceux-là  chez  lesquels 
le  paysage  de  fond  soutient  un  avant-plan  fleuri,  véritable 
corbeille  chantant  les  gammes  diaprées  et  exhalant  d'exquis 
parfums...  Et  des  sujets  qu'elle  traite,  j'aime  surtout  ses  notes 
de  lumières  fraîches,  aux  heures  matinales,  alors  que  la  nature 
est  encore  baignée  de  rosée  et  de  rêve! 

Et  puisque  nous  analysons  son  art,  nous  lui  ferions  tort  en 

n'ajoutant  point  qu'au   nombre  de  ses  qualités  transcendantes, 

s'affirment  la  noblesse  de  la  ligne,  la  beauté  et  le  pittoresque 
de  la  mise  en  page! 

Jusqu'en  1884,  M"ie  Wytsman  n'avait  participé  qu'à  des  expo- 
positions  de  cercles.  Cette  même  année,  elle  débuta  à  la  Triennale 
de  Qand,  avec  des  tableaux  de  fleurs  qui  furent  très  remarqués. 
Elle  eut  bientôt  parcouru  le  cycle  des  salons  belges,  puis  ce 
furent  les  expositions  étrangères  qui  connurent  ses  toiles  savou- 
reuses... et  ses  succès.  Philadelphie  ouvrit  la  série  des  médailles; 
Bordeaux  vint  ensuite,  en  1897,  avec  Lever  de  lune  sur  la  bruyère; 
Saint-Louis,  en  1904,  où  elle  exposa  Les  Lis  le  soir  et  Lisière 
de  bois,  et  Liège,  l'année  suivante,  avec  Les  ronces  en  fleurs  et 
Bruyère  en  Brabant,  lui  valurent  ses  dernières  distinctions.  Et 
sans  vouloir  faire  entrer  en  ligne  de  compte  notre  Salon  du 
mois  d'août,  M"ie  Wytsman  exposera  cette  année  à  Barcelone, 
à  Venise,  à  Dublin  et  à  Bruxelles!  Dans  toutes  ces  villes,  des 
toiles  comme  Arbres  fleuris,  Lie/mis,  que  recouvre  une  délicate 
rosée  matinale,  et  Bruyères  en  fleurs,  contribueront  puissamment, 
par  le  talent  d'une  aimable  et  vaillante  artiste,  à  affirmer  à 
l'étranger  la  supériorité  de  notre  école  belge  de  peinture! 

M"'<^  Juliette  Wystman  est  Chevalier  de  l'Ordre  de  Léopold. 
Mars  1907. 
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FERNAND    KHNOPFF 


A  personnalité  de  Fernand  Khnopff  est  complexe  autant 
qu'énigmatique  et  l'analyse  de  son  art  peut  être  consi- 
dérée comme  une  chose  malaisée  et  téméraire  entre  toutes. 


Non  pas  que  Khnopff  ne  sache  ce  qu'il  veut  ou  qu'il 
éprouve  quelque  difficulté  à  définir  son  idéal,  —  car  il  est 
l'un  des  plus  intellectuels  d'entre  nos  peintres,  —  mais  bien 
parce  qu'il  y  a  chez  lui  comme  une  sorte  de  parti  pris  de  ne 
point  dévoiler  les  principaux  raisonnements  qui  président  à  la 
conception  et  à  la  réalisation  de  ses  œuvres.  Et  cette  «  coquet- 
terie d'artiste  »  n'est  pas  la  seule  originalité  qui  le  caractérise. 
Originale  sa  demeure,  malgré  sa  beauté  correcte  et  froide  et  sa 
suprême  distinction!  Originaux  et  parfois  abstraits  les  sujets  qu'il 
traite!  Original  encore  son  faire  scrupuleux  et  savant!  Originaux 
enfin  et  son  atelier  et  ses  appartements  et  les  œuvres  qu'ils 
recèlent! 

Né  en  1858,  au  château  de  Grembergen,  près  de  Termonde, 
Fernand  Khnopff  habita  Bruges  pendant  les  primes  années  de 
sa  jeunesse  et  il  n'avait  guère  plus  de  six  ans  lorsque  sa  famille 
quitta  la  ville  chantée  par  Rodenbach,  pour  venir  se  fixer  à 
Bruxelles,  où  son  père,  qui  était  magistrat,  lui  fit  faire  ses 
humanités.  Il  entra  même  à  la  faculté  de  droit  de  l'Université; 
mais  lorsqu'il  venait  d'atteindre  sa  dix-neuvième  année,  il  obtint 
de  pouvoir  abandonner  ses  études  pour  embrasser  la  carrière 
artistique. 

Au  début,  Khnopff  alla  dessiner  au  Palais  des  Académies 
d'après  les  plâtres  de  la  superbe  collection  transférée  depuis  au 
Musée  du  Cinquantenaire,  et  Mellery  vint  l'y  voir  de  temps  à 
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autre,  corrigeant  ses  études,  lui  donnant  des  conseils.  Entré  à 
l'Académie,  il  fut  admis  directement  à  l'antique,  chez  Alexandre 
Robert,  pour  passer  ensuite  dans  la  classe  de  nature,  que  dirigeait 
Stallaert.  Après  ces  deux  années  de  fréquentation  académique, 
il  se  rendit  à  Paris.  Il  y  étudia  pendant  quelque  temps  à  l'atelier 
de  Jules  Lefebvre  et  ce  fut  tout:  il  revint  à  Bruxelles...  travailla 
et  exposa! 

Ce  qui  frappe  surtout  chez  ce  Flamand  des  Flandres,  c'est 
sa  formule  choisie  et  raisonnée,  ainsi  que  sa  couleur,  discrète  et 
belle,  si  l'on  veut,  mais  combien  différente  de  la  «  pein- 
ture flamande  »,  dont  la  truculence,  la  puissance  et  la  richesse 
des  pâtes  sont  incontestablement  les  caractères  les  plus  vantés. 
Et  n'allez  pas  croire,  cependant,  que  les  particularités  de  l'art 
de  Khnopff  soient  la  conséquence  de  raisonnements  spécieux. 
Oh  non  !  Si  dans  ses  oeuvres  il  s'attache  plutôt  à  traduire  l'âme 
des  choses  qu'à  rendre  leur  enveloppe  matérielle,  c'est  que  son 
tempérament  distingué  et  sa  nature  éminemment  sensitive  com- 
munient plus  intimement  avec  celle-là  qu'avec  celle-ci!  Alors 
qu'il  n'était  qu'enfant,  il  tombait,  au  Musée  de  Bruxelles,  en 
admiration  devant  un  tableau  de  Memling  considéré  comme  l'une 
des  meilleures  œuvres  de  nos  primitifs  flamands.  Or,  voyez 
combien  le  sens  subtil  de  Khnopff  le  servait  admirablement:  il 
est  aujourd'hui  prouvé  que  l'attribution  de  cette  toile  à  iMemling 
constituait  une  erreur,  qu'elle  avait  pour  auteur  un  méridional, 
et  si  Khnopff  l'aimait,  c'est  parce  que,  précisément,  il  n'y 
rencontrait  point  les  caractères  virils,  mais  heurtant  trop  violem- 
ment son  âme  sensible,  de  la  race  flamande! 

Dans  son  art,  le  dessin  est  prépondérant,  mais  il  ne  se 
sépare  pas  de  la  couleur.  Il  s'exprime  moins  par  la  ligne  que 
par  l'enveloppe  synthétique.  Ses  œuvres  parlent  une  langue 
tendrement  mystique  et  en  les  regardant  on  croit  entendre  une 
délicieuse  symphonie  chanter  en  sourdine  la  beauté  des  choses 
que  l'artiste  a  voulu  rendre  sous  des  formes  plastiques... 

La  fougue  et  la  virtuosité  lui  sont  inconnues.  Aussi  bien, 
n'est-œ  pas  d'elles  qu'il  attend  l'expression  d'art!  Il  la  veut 
plutôt  émotionnante  et  il  y  arrive  magistralement  par  la 
profonde  science  d'une  technique  bien  personnelle,  l'originalité 
de  la  mise  en  page  et  le  mysticisme  des  sujets  traités! 
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FERNAND    KHNOPFF.    —     Une    Aile    bleue. 


Non,  ses  œuvres  ne  peuvent  provoquer  ni  emportement  ni 
passion  !  Mais  elles  impressionnent  et  remuent  l'âme  profondé- 
ment. Voyez  la  bouche  de  ses  figures,  immuablement  fermée, 
que  semble  animer  un  vague  et  imperœptible  frémissement; 
voyez  leurs  yeux  pénétrants,  où  la  pensée  est  tout  et  où  la  matière 
se  tait,  et  —  peut-être  aussi  parce  que  le  cadre  vient  couper  le 
front,  presqu'au  dessus  des  sourcils,  augmentant  ainsi  considé- 
rablement l'acuité  du  regard  —  vous  éprouverez  une  sensation 
troublante  et  indéfinissable. 

Et  tout  cela  s'enfante  en  un  milieu  propice,  où  la  vue  et 
l'ouïe  trouvent  le  même  calme  mystérieusement  rythmique, 
fourni  par  l'éloignement  du  lieu,  la  blanche  nudité  des  murs,  la 
beauté  sévère  des  parquets  et  la  discrétion  de  l'ornementation  ! 
Témoin,  la  «  chambre  blanche  »  —  avec  son  riche  dallage  de 
marbre,  —  où  sont  appendues,  largement  espacées,  de  minus- 
cules reproductions  des  tableaux  du  Maître!  Témoin  encore  la 
«  chambre  bleue  »,  à  l'étage,  où  Khnopff  a  réuni  des  œuvres 
d'artistes  dont  la  vision  présente  quelque  affinité  avec  la  sienne. 
Ici,  c'est  une  superbe  sanguine  d'Edward  Burnes-Jones;  là,  c'est 
la  reproduction  d'un  Gustave  Moreau;  plus  loin,  une  statuette, 
un  peu  plus  réaliste,  de  lord  Leighten  et  encore  une  Danse 
antique  de  V.  Rousseau.  Parmi  ces  œuvres  étrangères  se  trouve 
un  Portrait  de  sa  sœur,  peinture  délicate,  sur  un  fond  gris, 
belle  de  ligne  et  de  sentiment  attachant.  Par  une  baie,  dissimulée 
derrière  une  draperie,  on  entend  le  perpétuel  murmure  d'une 
fontaine,  dont  la  vasque  géométrique  s'allonge  dans  l'atelier, 
près  de  l'entrée... 

Nulle  part  ne  se  rencontre  ce  désordre,  —  souvent  charmant 
—  généralement  propre  aux  demeures  d'artistes.  Ce  que  Khnopff 
fait  ou  admet  chez  lui  est  toujours  soumis  à  un  examen  réfléchi, 
sur  les  conséquences  duquel  il  n'y  a  point  à  revenir.  Il  sait  du 
reste  se  faire  violence  pour  éviter  toute  défaillance,  et  le  fait 
suivant  l'atteste  hautement.  Il  voulait  conserver  intacts  ses  souvenirs 
d'enfance,  il  n'était  jamais  retourné  à  Bruges  depuis  l'âge  de  six 
ans.  Or,  tout  récemment,  devant  s'y  rendre  pour  une  affaire  de 
haute  importance,  Khnopff  se  fit  prendre  en  voiture  à  la  gare, 
se  couvrit  les  yeux  de  lunettes  noires  et  traversa  ainsi  la  ville 
sans  la  voir,  sans  se  rendre  compte  des  transformations  y 
apportées  depuis  qu'il  l'avait  quittée!  Et  après  plus  de  quarante 
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années,  il  transcrit  de  mémoire  les  beautés  de  cette  mélancolique 
cité.  Tantôt  c'est  un  Intérieur  d'église,  non  point  robuste  de 
couleur  comme  ceux  de  Verhaeren  ou  silencieux  et  recueilli 
comme  nous  les  montre  Delaunois,  mais  dégageant  un  mysti- 
cisme exalté,  caractéristique  des  grandes  nefs  gothiques;  tantôt 
encore  ce  sont  des  paysages  extérieurs  qui  mirent  mollement 
des  maisons  basses  et  des  saules-pleureurs  dans  des  eaux  mortes. 

Souvent  sa  peinture  n'est  que  de  l'aquarelle  relevée  de 
crayon  à  la  cire.  Cette  combinaison  conserve  à  ses  tableaux,  sans 
altération,  la  fraîcheur  de  leur  coloris.  Mais  qu'il  emploie  ce 
procédé  ou  la  peinture  à  l'huile,  il  n'abandonne  jamais  le  dessin 
que  lorsque  ce  travail,  —  laissé  souvent  par  d'aucuns  dans  un 
état  absolument  superficiel,  —  lui  fournit  une  œuvre  achevée, 
abstraction  faite  de  la  couleur,  qui  ne  fait  plus  guère  que 
«  l'habiller  ».  Et  précisément  l'une  des  œuvres  de  son  atelier. 
Un  ange,  originale  allégorie  du  spiritualisme  et  du  matérialisme 
en  lutte,  montre  combien  cet  état  «  préliminaire  »  est  compris 
dans  un  sens  large  et  poussé  par  F.  Khnopff.  Dans  Des  caresses, 
les  premières  notes  de  coloration  s'indiquent  déjà,  et  VEncens, 
que  plusieurs  expositions  nous  ont  fait  connaître,  se  présente 
dans  tout  l'épanouissement  de  l'achèvement  que  sait  atteindre 
cet  artiste  consciencieux! 

L'œuvre  de  Khnopff  s'étend  à  l'illustration,  à  la  sculpture, 
à  la  décoration  et  à  la  gravure.  Dans  tous  ces  domaines  s'affirme 
surtout  son  impérieux  souci  d'atteindre  la  forme  belle  et  châtiée. 
Que  la  ligne  suffise  à  exprimer  son  idée  ou  qu'elle  se  complète 
par  la  couleur  ou  par  la  glaise,  il  s'avère  dans  tout  et  toujours 
un  «  aristocrate  du  dessin  ». 

Khnopff  est  Officier  de  l'Ordre  de  Léopold,  Chevalier  de 
l'Ordre  de  Saint-Michel  de  Bavière  et  décoré  des  Palmes  d'or  de 
la  Couronne  du  Congo. 

Avril  1907. 
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ALFRED    VERHAEREN 


AT-ON  déjà  remarqué  combien  sont  nombreux  nos  grands 
artistes,  peintres  ou  sculpteurs,  nés  vers  le  milieu  du 
XIX^  siècle?  C'est  étonnant,  vraiment,  ce  que  ces  cinq 
ou  six  années  qui  précèdent  ou  suivent  l'an  de  grâce  1850  ont 
fourni  de  grands  hommes  à  notre  pays!  Courtens,  Van  Leem- 
putten,  E.  Claus,  Evariste  Carpentier,  A.  Struys.  Th.  Verstraete, 
Jef  Lambeau,  J.  Dillens,  Th.  Vinçotte,  Al.  Marcette,  Uytterschaut, 
Maurice  Hagemans,  Léon  Herbo,  et  nous  en  passons  plus  d'un, 
sont  de  cette  époque! 

Alfred  Verhaeren,  assurément  l'un  de  nos  plus  brillants 
coloristes,  fait  aussi  partie  de  cette  riche  pléiade,  car  il  est  né 
à  Bruxelles,  en  184Q. 

Ses  aptitudes  pour  le  dessin  se  manifestèrent  dès  l'âge  le 
plus  tendre;  ce  fut,  néanmoins,  par  l'architecture  qu'il  débuta 
dans  l'étude  des  arts. 

Evidemment,  Alfred  Verhaeren  se  fourvoyait!  Il  n'avait 
aucune  disposition  naturelle  à  l'art  du  constructeur,  cette  carrière 
relevant  souvent  plus  du  métier  que  de  Vart,  et,  en  outre,  il 
commettait  l'erreur  d'entrer  chez  un  architecte  au  lieu  de  faire 
ses  études  à  l'Académie.  On  l'employa  à  copier  des  plans,  des 
épures,  à  une  infinité  de  choses  diverses,  toutes  contraires  à  ses 
aspirations.  Bref,  il  abandonna  vite  le  compas  et  l'équerre. 

Verhaeren  avait  alors  vingt  ans.  Il  commença  la  peinture 
avec  Dubois,  l'auteur  des  Cigognes  du  Musée  moderne  et,  deux 
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ans  plus  tard,  il  exposait  un  tableau  d'Accessoires  au  Salon  de 
Bruxelles  ! 

Ce  début  est  significatif:  il  précise  déjà  quelle  sera  la  préoc- 
cupation dominante  dans  l'art  du  Maître.  Point  de  composi- 
tions compliquées,  où  l'idée  et  le  sentiment  sont  à  la  base  de 
l'œuvre!  Point  de  sujets  historiques  ou  anecdotiques,  vécus  ou 
arrangés!  Point  de  thèmes  à  tendances,  de  poèmes  pastoraux, 
de  paysages  sentimentaux  :  Verhaeren  sera  peintre  «  d'acces- 
soires »!  Il  le  sera  quand  il  peindra  ses  intérieurs,  avec  ou  sans 
sujets  pour  les  animer  ;  il  le  sera  aussi  lorsque  sur  sa  toile  s'estom- 
peront en  des  tons  rudes  les  cîmes  rocheuses  de  la  Lesse,  au 
dessus  desquelles  se  rouleront  des  nuages  gris  inquiétants;  il  le 
sera  toujours,  quel  que  soit  le  sujet  traité,  qu'il  fasse  saigner  des 
quartiers  de  viande  ou  miroiter  des  cuivres,  qu'il  embaume  l'air 
par  le  parfum  des  fruits  ou  qu'il  nous  montre  de  vieux  bouquins, 
aux  reliures  usées,  aux  coins  arrondis,  leur  cuir  disparaissant  sous 
une  couche  d'aspect  archaïque,  faite  de  poussières  et  de  cent 
choses  sans  nom  ! 

Chez  Verhaeren,  nous  retrouvons  un  mélange  des  fruits  de 
l'enseignement  officiel  et  de  cet  autre  enseignement  mutuel 
dont  nous  avons  déjà  plusieurs  fois  parlé  et  qui  produisit  de 
si  brillants  résultats:  il  fut  élève  de  l'Académie  de  Bruxelles  et 
fréquenta  «  La  Patte  de  Dindon  ».  Seulement,  n'assistant  aux 
leçons  de  l'Académie  que  le  soir,  il  n'eut  point  de  maître 
pour  la  peinture,  et  si  l'on  excepte  son  court  passage  à  l'atelier 
de  Dubois,  on  peut  dire  qu'en  lui  le  peintre  s'est  formé  seul, 
raison  à  laquelle  il  faut  évidemment  rattacher  les  caractères  si 
profondément  personnels  de  son  art!  Livré  à  lui-même,  il  copiait 
ses  modèles  sans  subir  la  hantise  d'un  maître,  et  dégagé  de  toute 
préoccupation  d'ordre  extérieur,  il  se  laissait  aller  sans  retenue 
à  la  joie  de  pétrir  la  couleur,  qu'il  voyait,  —  alors  déjà,  — 
robuste  et  riche,  en  un  mot  bien  «  flamande  »! 

La  tourmente  essorienne  et  vingtiste  survint.  D'autres,  tels 
que  Claus,  Van  Rysselberghe  et  Wystman  firent  leurs  les  théories 
nouvelles,  et,  disons-le,  trouvèrent  dans  le  genre  impressionniste 
leur  chemin  de  Damas.  Verhaeren  la  vit  passer  sans  s'émouvoir, 
restant  fidèle  à  ses  formules  du  début.  Ce  n'est  pas  qu'il  néglige 
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ALFRED     VERHAEREN.     -     Intérieur   de   Sacristie. 

(appartient  à  M    Demeure,  à  Bruxelles.) 


la  précieuse  collaboration  de  la  lumière,  mais  l'intérêt  qu'il  lui 
accorde  n'est  que  d'importance  secondaire,  la  recherche  du 
coloris  ayant  toujours  pour  lui  le  pas  sur  toute  autre  considé- 
ration. Son  œuvre  tout  entière  l'atteste:  le  sujet  par  lui-même 
n'est  rien,  ou  plutôt  n'est  qu'un  prétexte  lui  permettant  d'étaler 
la  richesse  de  sa  palette!  Intérieurs  d'église,  accessoires  ou 
paysages,  il  peint  le  tout  avec  le  même  plaisir,  parce  que  cela 
lui  fournit  la  ressource  de  faire  chanter  les  rouges  de  la  robe 
d'un  enfant  de  choeur,  la  lumière  chatoyante  d'un  vitrail,  les 
ombres  chaudes  d'un  vieil  escalier,  les  blancs  fins  des  roches 
calcareuses  enchâssées  dans  l'émèraude  du  feuillage,  ou  les  bruns 
sanguinolants  d'un  morceau  de  viande! 

On  n'arrive  certes  pas  à  marquer  ses  œuvres  d'un  caractère 
de  puissance  et  d'évidente  sincérité  quand  on  les  fait  de  «  chic  », 
et  si  la  puissance  et  la  sincérité  caractérisent  toujours  celles  de 
Verhaeren,  c'est  que  toujours  la  nature  les  inspire.  Mais  il  ne 
s'ensuit  pas  qu'elles  en  soient  une  image  fidèle,  la  féconde 
imagination  du  Maître  lui  permettant,  le  portant  même,  à 
constituer  des  sujets  absolument  vrais,  au  moyen  de  documents 
de  provenances  souvent  multiples.  Il  soumet  «  l'idée  »  au  même 
travail  qu'il  soumettra  ensuite  la  «  couleur  »  et  la  «  lumière  »: 
elle  est  étudiée,  raisonnée,  pétrie,  enveloppée.  Les  lieux  et  les 
êtres  doivent  fournir  un  tout  vrai  et  attachant.  Les  contributions 
de  coloration  trop  forte  s'atténuent,  celles  dont  la  couleur  était 
faibles  sont  montées;  la  même  lumière,  judicieusement  observée, 
vient  éclairer  chaque  chose;  la  même  griffe,  ferme  et  fortement 
expressive  s'imprime  sur  l'ensemble  et  Verhaeren  peut  signer 
une  œuvre  de  plus,  non  pas  une  œuvre  à  laquelle  il  aura  donné 
une  vie  factice,  mais  une  vie  réelle  et  sincère!  Ce  ne  sera  ni  la 
«  sacristie  de  Sainte-Gudule  »  ni  l'intérieur  de  «  son  atelier  »; 
ce  sera  un  intérieur  de  sacristie  ou  un  intérieur  d'atelier. 

Mais  s'il  ne  peut  préciser  les  titres  de  ses  œuvres,  s'il  doit 
se  contenter  de  les  appeler  Intérieur  d'église  ou  Intérieur  d'atelier, 
telles  les  deux  bonnes  toiles  qui  le  représentent  au  Musée  de 
Bruxelles,  il  sait,  par  une  facture  serrée  et  aussi  personnelle  que 
sa  couleur  elle-même  peut  l'être,  définir  admirablement  la  forme, 
l'aspect,  l'âme  de  chaque  chose,  ainsi  que  l'ambiance  spéciale 
dans  laquelle  elle  se  trouve! 
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Et  si  nous  devons  saluer  en  Alfred  Verhaeren  l'un  de  nos 
plus  puissants  coloristes,  nous  avons  aussi  le  plaisir  de  découvrir 
en  lui  un  homme  charmant,  au  commerce  à  la  fois  simple  et 
agréable  ! 

Verhaeren  est  Officier  de  l'Ordre  de  Léopold  et  membre  de 
la  Commission  des  Musées  rovaux. 


Mai  1907. 


i 


PAUL    MATHIEU 


TOUT  dernièrement,  en  écrivant  le  «  portrait  »  du  Maître 
Alfred  Verhaeren,  nous  citions  les  noms,  —  non  sans  en 
omettre  plusieurs,  —  de  toute  une  pléiade  d'artistes  dont 
l'âge  flotte  aujourd'hui  entre  cinquante-cinq  et  soixante  ans.  Le 
hasard  est-il  là  seul  en  cause,  ou  doit-on  rattacher  ce  fait  à  quelque 
raison  jusque  maintenant  inexpliquée?  Et  si  la  dernière  de  ces 
hypothèses  doit  être  admise,  faut-il  faire  remonter  cette  cause  à 
l'époque  de  leur  naissance,  ou,  chose  beaucoup  plus  logique, 
doit-on  s'efforcer  de  la  trouver  dans  les  circonstances  qui  mar- 
quèrent particulièrement  la  période  de  leur  éducation  artistique? 

Pour  le  moment,  ce  point  de  notre  histoire  des  Beaux-Arts 
est  encore  absolument  obscur,  et  nous  laisserons  à  d'autres  le 
soin  de  soulever  le  voile  qui  le  recouvre.  Aussi,  ne  voulons- 
nous  point  reparler  de  l'art  de  ces  maîtres,  —  que  nous  avons 
presque  tous  «  portraiturés  »  — ,  ni  de  celui  d'aucun  de  leurs 
contemporains.  Il  en  est  beaucoup,  parmi  ceux  qui  les  ont  devancés 
ou  chez  ceux  qui  les  suivent  dans  la  carrière,  dont  la  personnalité 
ne  manque  pas  d'être  hautement  intéressante,  les  premiers 
s'honorant  d'avoir  dans  leurs  rangs  les  Meunier,  les  de  Vriendt, 
les  Rosseels,  les  Stacquet,  les  autres  comptant  des  artistes  tels  que 
Gouweloos,  Lagae,  Dubois,  Donnay,  F.  Khnopff  et  les  Wytsman. 
Et  si  nous  redescendons  encore  l'échelle  du  Temps,  nous  rencon- 
trons Victor  Gilsoul,  dont  nous  avons  autrefois  décrit  l'art 
puissant  et  richement  coloré;  nous  voyons  aussi  Alfred  Delaunois, 
le  traducteur  ému  des  églises  gothiques  pleines  de  grandeur  et 
de  silence  mystique  et  nous  nous  arrêtons  enfin  à  Paul  Mathieu, 
le  Benjamin  de  nos  jeunes  maîtres.  Plusieurs  importantes  toiles, 
brossées  les  unes  en  Campine,  les  autres  en  Hollande,  ont  permis 
d'apprécier  la  délicatesse  de  sa  vision,  la  science  de  sa  mise  en 
page  et  ses  qualités  de  coloriste  sobre  et  lumineux. 
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Pau!  Mathieu  est  né  à  Saint-Josse-ten-Noode  en  1872.  Ses 
études,  prises  au  point  de  vue  général,  furent  insignifiantes:  il 
n'avait  que  douze  ans  quand  il  quitta  les  bancs  du  collège  pour 
entrer  à  «  l'Ecole  normale  des  Arts  du  Dessin  »  du  faubourg 
natal.  Evidemment,  il  y  apprit  avant  tout  à  dessiner;  mais,  pour 
répondre  à  ce  qu'il  croyait  être  sa  vocation,  il  se  fit  inscrire  au 
cours  de  décoration,  qu'il  abandonna  bientôt  pour  s'arrêter 
à  l'apprentissage  des  «  bois  et  des  marbres  »,  sa  préoccupation 
primordiale,  —  dictée  par  les  lois  brutales  du  struggle  for  life, 
—  étant  de  s'assurer  le  plus  tôt  possible  son  pain  quotidien. 

Les  nobles  ambitions  de  Mathieu  devaient  lui  faire  peser 
lourdement  le  joug  qu'il  venait  de  s'imposer,  et,  malgré  la 
puissance  du  mobile  qui  l'avait  guidé  en  entreprenant  l'étude 
de  cet  art  plus  que  mineur,  il  n'aurait  certes  pu  le  subir  long- 
temps, si  une  raison,  qu'on  pourrait  considérer  comme  futile, 
mais  qui  caractérise  bien  l'influence  qu'exerçait  sur  lui  l'expres- 
sion d'art,  ne  l'avait  amené  à  prendre  sa  condition  en  patience. 
Le  patron  qui  l'occupait  avait  précisément  l'entreprise  des 
travaux  à  la  Monnaie  et  à  l'Alhambra.  Pendant  que  d'une  part 
se  veinaient  les  marbres  et  s'enlevaient  les  mailles  des  panneaux 
chênes,  les  répétitions  se  succédaient  sur  la  scène  voisine,  amusant 
fort  le  jeune  homme.  Mais  dès  que  le  travail  de  ces  deux  théâtres 
fut  terminé,  Mathieu  tira  sa  révérence  et  retourna  à  l'Académie 
de  Saint-Josse-ten-Noode,  où  il  resta  jusqu'en   1888. 

Hélas!  la  fortune  ne  devait  point  lui  sourire!  Il  n'allait 
pas  pouvoir  encore  s'adonner  sans  enti'ave  à  l'étude  de  la  nature! 
La  lutte  ]X)ur  la  vie  n'est  pas  finie,  et  si  Mathieu  ne  se 
sent  pas  le  courage  de  rentrer  chez  son  ancien  patron,  il 
n'en  est  pas  moins  obligé  d'en  prendre  un  autre,  chez  lequel  il 
va  faire  du  dessin  industriel  pendant  un  an  et  demi.  Aux  heures 
de  loisir,  il  s'emparera  de  sa  palette  et  peindra  goulûment  des 
natures  mortes  étonnantes  de  vigueur,  d'une  pâte  puissante, 
truculente!  Et  lorsqu'il  rompra  cette  chaîne  nouvelle,  ce  sera  pour 
voir  sa  situation  s'assombrir  de  nouveau  et  il  ne  pourra  se  soutenir 
qu'en  faisant  du  dessin  industriel,  tantôt  pour  l'un,  tantôt  pour 
l'autre,  au  hasard  du  jour. 

A  pareille  lutte,  beaucoup  succombent.  Le  moindre  moment 
de  découragement,  une  simple  réflexion  amère  peut  trans- 
former le  lutteur  en  victime.  Mais,  par  contre,  celui  qui  triomphe 
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en  sort  grandi  et  le  caractère  fortement  trempé.  Et  Mathieu 
devait  connaître  les  joies  de  la  victoire,  car  jamais  son  courage 
ne  faillit. 

En  1893,  il  envoya  son  premier  tableau  au  Salon  de  Bruxelles. 
Il  y  fut  reçu,  mais,  le  jour  de  l'ouverture,  il  eut  bien  de  la  peine 
à  le  découvrir,  perché  qu'il  était  au  second  rang...  au  dessus 
d'une  porte!  Néanmoins,  il  se  trouvait  dans  l'arène  et  il  se 
devait  à  lui-même  de  redoubler  d'énergie  et  d'efforts  pour 
vaincre  cette  fois  des  difficultés  d'un  autre  genre.  C'est  ainsi  que, 
l'année  suivante,  une  œuvre  plus  sérieuse  fut  admise  à  l'Uni- 
verselle d'Anvers  et  que  son  talent  commença  à  se  faire  apprécier, 
d'abord  aux  expositions  du  Cercle  artistique  de  Schaerbeek, 
ensuite  au  Sillon,  où  il  fit  sa  trouée  en  même  temps  que  Jean 
Gouweloos,  René  Janssens  et  Géo  Bernier. 

L'année  1896  marque  enfin  une  date  heureuse  dans  son  exis- 
tence: à  la  suite  d'un  concours,  il  est  nommé  professeur  à  l'Aca- 
démie des  Beaux-Arts  de  Bruxelles.  C'est  l'apaisement  ou  la  fin 
des  inquiétudes  d'ordre  matériel,  l'assurance  de  la  liberté  d'action 
dans  la  lutte  vers  la  conquête  de  l'Idéal! 

A  cette  époque,  Mathieu  abandonna  soudain  la  nature 
morte  pour  s'adonner  exclusivement  au  paysage.  Son  atelier 
voisinait  avec  celui  de  M""*^  Godart-Meyer,  et  si  cette  dame  ne 
fut  point  à  proprement  parler  son  professeur,  —  car  on  peut 
dire  qu'il  marcha  seul  dans  cette  voie  nouvelle,  —  elle  lui  donna 
néanmoins  d'excellents  conseils  et  contribua  pour  beaucoup  à 
lui  faire  aimer  la  nature.  On  pourrait  même  croire,  étant  donné 
que  la  Campine  les  inspire  fréquemment  l'un  et  l'autre,  que 
celle-ci  fit  connaître  à  celui-là  cette  région  poétique;  mais  il  n'en 
est  rien.  Sa  Campine  à  lui  est  dissemblable  de  celle  de  M^e  Godart- 
Meyer.  Elle  est  également  dissemblable  de  celles  des  nombreux 
artistes  qui  s'attachèrent  à  la  traduire  par  leurs  pinceaux.  Il  ne 
la  voit  point  comme  d'aucuns  aride,  morne,  brûlée,  ou  sauva- 
gement mélancolique.  Il  la  voit  plutôt  chantante,  mais  sans  éclat 
de  lumière.  Son  sol  se  recouvre  d'une  végétation  presque  luxu- 
riante s'étendant  à  d'incommensurables  distances.  De-ci  de-là, 
s'élèvent  de  gracieux  bouleaux  balançant  mollement  leurs  têtes 
frisées  sur  le  bord  des  mares  à  l'eau  tranquille  ou  parfois  imper- 
ceptiblement ridée,  qui  répètent  vaguement  leur  image;  le  tout 

101 


s'étend  sous  un  ciel  profond,  immense,  formé  d'alternances  d'azur 
et  de  nuages  légers,  délicatement  gris. 

Mathieu,  autrefois,  ne  peignait  que  des  ciels  unis;  mais  il 
finit  par  trouver  cela  monotone,  exaspérant.  Aussi,  en  risqua-t-il 
un  mouvementé,  qu'il  fit  de  «  chic  »  et  il  eut  un  vif  succès. 
Depuis  lors,  le  «  ciel  »  prend  une  grande  part  dans  son  œuvre. 
Il  en  étudie  tous  les  aspects  en  véritable  dilettante,  prenant 
plaisir  à  faire  défiler  vers  l'infini  des  nuages  aux  formes  variées 
et  laissant  apparaître  entre  leurs  déchirures  des  notes  de  lumières 
amusantes  et  fines. 

Evidemment,  son  talent  n'est  pas  mûr  encore.  Sa  facture 
montre  parfois  une  certaine  minceur,  qu'il  ne  faut  cependant 
pas  confondre  avec  la  sécheresse.  Il  s'agit  tout  au  plus  d'une 
exécution  accusant  une  légère  précipitation,  un  peu  d'empres- 
sement à  se  montrer  satisfait.  Mais  si  paradoxale  que  la  chose 
paraisse,  nous  osons  dire  que  la  peinture  de  Mathieu  plaît  par 
cela  même,  car  s'il  n'arrive  pas  toujours,  comme  plusieui-s  de 
ses  aînés,  à  retenir  ses  tableaux  jusqu'au  moment  où  le  métier 
a  pu  se  manifester  dans  toute  son  étendue  et  dans  toutes  ses 
finesses,  il  sait  au  moins  les  marquer  de  ce  caractère  juvénile, 
leur  donner  cette  ravissante  fraîcheur  naturelle,  qui  semble  tenir 
en  suspend  le  parfum  vivifiant  des  frondaisons,  et  que  fait  perdre 
souvent  l'excès  des  frottis  et  des  glacis. 

Déjà,  dans  certaines  de  ses  œuvres,  cependant,  —  notam- 
ment dans  Premières  neiges,  que  nous  avions  vue  à  la  Société 
des  Beaux-Arts  et  que  le  Gouvernement  vient  d'acquérir,  et 
dans  Du  haut  de  la  digue,  où  il  nous  fait  voir  une  flottille  de 
pêche,  glissant  sur  une  mer  d'ambre,  savoureusement  peinte, 
—  le  jeune  Maître  affirme  avec  plus  de  fermeté  son  intention  de 
vouloir  davantage  étoffer  les  formes,  de  leur  donner  plus  d'en- 
veloppe, de  les  placer  dans  l'ambiance  vraie,  qui  charme,  parce 
qu'elle  provoque  une  émotion  sincère. 

Juin  1907. 
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